﻿artă • REVISTĂ MINISTERUL CULTURII AL URSS UNIUNEA ARTISTILOR URSS ACADEMIA DE ARTE A URSS artă / REVISTĂ MINISTERUL CULTURII AL URSS UNIUNEA ARTISTILOR URSS ACADEMIA DE ARTE A URSS T Salahov XXV Congres al PCUS – noi frontiere în construcția comunismului ANUL PUBLICĂRII EDITURA A TREIZEI ȘI NUA „ARTA” MOSCOVA sovietic M Anikushin arta plastică a prezentului Sculptura monumentală și semnificația ei în modelarea aspectului orașelor și satelor din țara noastră Editor sef V M Zimenko S Temerin Creativitatea tinerilor hu do jniko v-prikl a days G Karklin Artă de Eduards Kalnins Editorial colegiu L I Akimova (redactor-șef adjunct) M V Alpatov V P Efanov V S Kemenov A K Lebedev G S Melikhov N I Sokolova Opere remarcabile de artă sovietică L Cântăreaţă P P Konchalovsky: „Portret N P Konchalovskaya N V Tomsky Secretar responsabil Sef departament de artă sovietică departamentul de patrimoniu artistic Editor de artă Editor tehnic Layout Yu E Osmolovsky Din experiența istoriei și criticii artei sovietice K Kulaev Luptă ideologică și estetică în jurul problemei educației artistice în anii L F Belogorlova I G Sapego Din istoria artei sovietice I Necumparabila I I Mashkov în satul Mikhailovskaya N I Smirnova I V Lukina N I Smirnova Întrebări de teorie E, Bazin, V Krasnov Estetica „semanticii generale” și modernismului, Pe coperta: A Burganov Compoziție decorativă Cupru cupru Artă străină contemporană Ișnovskaia Hans Kralik: credul meu este să servesc cauza partidului cu artă V M Polevoy Y Korolev S P Korolev Tempera, cerneala V Șceblanov Rosstelmash Ulei Dialog nou Expoziții la Paris, Moscova și Leningrad - Adresa editoriala: Moscova, K- , Kozitsky per , tel : - - artistic moștenire Y Kolpinsky Despre unele probleme ale picturii antice - - Manuscrise nu te intorci Semnat pentru imprimare Critică și bibliografie M L Neiman „Sculptură românească modernă” /III A Bum l Tipăriți l Uch -ed l Pret p k Tiraj Ordinul Recenzie străină Tipografie experimentală Institutul de Cercetare de Poligrafie al Comitetului de Stat pentru Publicare al URSS Viața artistică a Uniunii Sovietice Moscova, Bulevardul Tsvetnoy, Editura „Arta”, XXV Congres al PCUS – noi frontiere în construcția comunismului T Salahov Artist al Poporului al URSS, prim-secretar al Consiliului Uniunii Artiștilor din URSS, delegat al XXV-a Congres al PCUS Congresul al -lea al Partidului Comunist al Uniunii Sovietice s-a întrunit într-o atmosferă de înaltă activitate politică și de enorm entuziasm muncitoresc al întregului popor sovietic , la care au fost aleși de delegați din de comuniști din țară, uniți de de organizații primare de partid La invitația Comitetului Central al PCUS, delegații ale partidelor comuniste, muncitorești, național-democrate și socialiste din de țări au sosit la congres - mai mult decât la oricare dintre congresele anterioare ale partidului nostru Aceasta este o expresie vie a extinderii și întăririi în continuare a frontului internațional al luptei pentru progres, a creșterii prestigiului PCUS, care este condus neclintit în activitățile sale de principiile marxism-leninismului și internaționalismului proletar munca eroică a poporului sovietic, sub conducerea Partidului Comunist Leninist , s -a construit în țara noastră o societate socialistă dezvoltată Îndeplinirea cu succes a țintelor înalte ale planului din cel de-al nouălea plan cincinal a consolidat și mai mult puterea economică a țării și a sporit potențialul științific și tehnic al acesteia Ultimii cinci ani au fost de neegalat în ceea ce privește creșterea absolută a producției industriale , investițiile de capital de stat și cheltuielile pentru creșterea nivelului de bunăstare a oamenilor Uniunea Sovietică și alte țări socialiste și-au întărit poziția de campioni consecvenți ai păcii, detentei și principiilor coexistenței pașnice a statelor cu diferite sisteme sociopolitice Programul de pace adoptat de cel de-al -lea Congres al PCUS este implementat cu succes, câștigând recunoașterea și sprijinul tuturor oamenilor de bunăvoință Raportul „Raportul Comitetului Central al PCUS și sarcinile imediate ale Partidului în domeniul politicii interne și externe”, care a fost susținut la Congresul XXV de către secretarul general al Comitetului Central al PCUS, tovarășul L I Brejnev, a rezumat rezultatele maiestuoase ale ultimilor cinci ani neobișnuit de dinamici Viața a confirmat în mod convingător corectitudinea și acuratețea științifică a grandioaselor planuri constructive ale Partidului, cursul conturat de cel de-al -lea Congres al Partidului „Urmând acest curs”, spune Leonid Ilici Brejnev, „am atins noi frontiere în crearea bazei materiale și tehnice a comunismului Puterea Patriei a crescut Atât din punct de vedere material , cât și spiritual, sovieticii au început să trăiască mai bogați Acesta este cu siguranță cel mai important lucru pentru noi Unitatea morală și politică a societății sovietice și prietenia frățească a tuturor popoarelor țării noastre au devenit și mai puternice Democrația noastră socialistă a primit o dezvoltare ulterioară , a devenit mai plină de sânge și toată viața socială a început să se joace cu culori noi Activitatea poporului sovietic în muncă, în conducerea producției, în rezolvarea treburilor sociale și de stat a crescut și ce ar putea fi mai bucuros decât să vedem cum se dezvăluie energia oamenilor, cum cresc forțele lor creatoare În timpul celui de-al nouălea plan cincinal, volumul producției industriale a crescut cu la sută La numărul celor mai importante tipuri de produse s-au adăugat oțel , petrol și îngrășăminte minerale, în ceea ce privește volumul de producție al cărora Uniunea Sovietică a ocupat primul loc în lume, cum ar fi cărbunele, minereul de fier, cimentul de miliarde de ruble au fost investite în toate sectoarele economiei, ceea ce a crescut principalele active de producție de , ori Dezvoltarea agriculturii a progresat, crescând productivitatea, în ciuda condițiilor meteorologice extrem de nefavorabile, mizând pe sporirea echipamentelor tehnice , consolidarea structurii organizatorice și intensificarea producției Creșterea accelerată a productivității muncii ca urmare a introducerii mașinilor și tehnologiilor avansate și a îmbunătățirii nivelului de calificare al lucrătorilor a fost un indicator important al naturii dezvoltării economiei noastre în ansamblu în timpul celui de-al nouălea plan cincinal, care s-a remarcat printr-o creştere a eficienţei producţiei Acest lucru a fost facilitat de dezvoltarea rapidă a ingineriei energetice, producția de petrol și gaze, chimie, electronică, inginerie mecanică și echipamente de automatizare Posibilitățile puternice ale unei societăți a socialismului dezvoltat sunt indicate în mod deosebit de impresionant de faptul că, concomitent cu o creștere atât de mare a potențialului economic al țării, un program social larg pentru îmbunătățirea integrală a nivelului de trai al oamenilor , pe care Congresul al -lea a definit-o ca sarcina principală a planului cincinal, a fost implementată cu succes Veniturile reale pe cap de locuitor au crescut cu aproape un sfert, condițiile locuințelor au fost îmbunătățite pentru de milioane de oameni, plățile și beneficiile din fondurile publice de consum au crescut cu patruzeci la sută , pensiile și beneficiile pentru muncitori, angajați și fermierii colectivi au fost majorate, N Babin Partidul este mintea, onoarea și conștiința erei tale tempera burse pentru studenți S-au desfășurat activități intense pentru a îmbunătăți serviciile de consum pentru populație, pentru a crește producția de bunuri de larg consum, pentru a le extinde sortimentul și pentru a le îmbunătăți calitatea Pe această bază, a avut loc o nouă creștere a culturii, formarea și dezvoltarea nevoilor spirituale ale oamenilor Este imposibil să nu ne amintim încă o dată în această privință un fapt atât de semnificativ și incitant pentru toate figurile artei sovietice, precum interesul crescut pentru opera artistului din partea celor mai largi mase de cititori, spectatori și ascultători Circulația publicațiilor de ficțiune, cărți de teoria și istoria artei a crescut brusc; sute de mii, milioane de spectatori noi au venit în teatrele și muzeele țării; audiența televiziunii centrale a crescut cu zeci de milioane de oameni În - , Uniunea Artiștilor din URSS a organizat peste mii de expoziții de artă în diferite orașe și sate ale țării, chiar și în zonele cele mai îndepărtate, la care au participat aproape de milioane de spectatori Pe ele au fost efectuate peste de mii de excursii suveniruri artistice în valoare de de milioane de ruble pentru masele largi de consumatori Aceștia sunt indicatori caracteristici ai dimensiunii enorme a construcției culturale din țara noastră în stadiul actual Raportul Comitetului Central al PCUS este un document remarcabil al marxism-leninismului creativ Analizează și rezumă rezultatele muncii de creație a poporului sovietic din ultimii cinci ani, experiența activităților politice, organizatorice și ideologice ale Partidului în conducerea construcției comuniste în țara noastră, în dezvoltarea relațiilor de prietenie, asistență fraternă reciprocă și cooperarea integrală cu țările socialismului, întărirea pozițiilor socialismului, democrației și păcii pe scena mondială în spiritul principiilor internaționalismului proletar și veritabil iubitor de pace , inerente însăși naturii societății, care este străină la exploatarea omului de către om Raportul a prezentat propuneri fundamentale privind continuarea luptei pentru pace și cooperare internațională și dezvoltarea procesului revoluționar mondial Formulează și fundamentează științific strategia economică a celui de-al zecelea plan cincinal cu privire la o perspectivă mai lungă, problemele progresului științific și tehnologic în condițiile socialismului dezvoltat și problemele de actualitate ale creșterii și dezvoltării culturii spirituale a societatea noastră În acest sens, se face o analiză profundă a celei mai importante regularități a vieții noastre sociale - creșterea rolului de conducere și de îndrumare că o condiție importantă pentru succesul conducerii partidului este stilul de muncă leninist Acesta este un stil căruia subiectivismul este străin, o abordare profund științifică a tuturor proceselor sociale este inerentă Stilul de muncă leninist implică pretenții ridicate pentru sine și pentru ceilalți, se opune oricăror manifestări de formalism și birocrație și exclude automulțumirea O abordare strictă, critică a tuturor chestiunilor, dezvoltarea criticii și autocriticii, verificarea punerii în aplicare a deciziilor luate sunt inseparabile de aceasta Cel mai înalt obiectiv al partidului este creșterea constantă a bunăstării oamenilor Având în vedere acest scop, sunt definite direcțiile principale ale strategiei economice : dezvoltarea dinamică și proporțională a producției sociale, creșterea eficienței acesteia, accelerarea progresului științific și tehnologic, creșterea productivității muncii și îmbunătățirea calității muncii în toate sectoarele naționale economie Al zecelea plan cincinal, care este, parcă, un singur întreg cu cel de-al nouălea plan cincinal și, la rândul său, își găsește o continuare succesivă în următorul plan cincinal, formând o parte importantă a planului pe termen lung de dezvoltare a planului pentru o perioadă de cincisprezece ani, este definit de parte ca un plan de cinci ani pentru eficiență și calitate G Zhankov mentor Ulei K Filatov Odesa de lucru Ulei — Partidului Comunist, în stadiul socialismului dezvoltat, a primit sarcina de a ridica în continuare nivelul activității ideologice, politice , organizatorice a partidului în toate sferele vieții publice Raportul Comitetului Central al PCUS sublinia că O creștere a productivității muncii ar trebui să asigure aproximativ la sută din creșterea producției industriale, întreaga creștere a producției agricole și a construcțiilor Se preconizează aducerea venitului național în la , miliarde de ruble, realizând I Kalenskaya, Yu Tupi tsyn Aniversare cinci ani - muncă de șoc tempera crește cu de miliarde și crește producția industrială cu aproape de miliarde, depășind în total de miliarde de ruble Volumul investițiilor de capital în economia națională se va ridica la aproximativ de miliarde de ruble, care va crește cu - la sută Este foarte important ca, în primul rând, resursele materiale și financiare să fie folosite pentru reechiparea tehnică și reconstrucția întreprinderilor existente Investițiile de capital în agricultură, către care sunt direcționate de miliarde de ruble (cu de miliarde mai mult decât în cel de-al nouălea plan cincinal), vor fi concentrate pe trei domenii principale : mecanizare, ameliorare și chimizare Una dintre sarcinile prioritare de mare importanță economică națională este accelerarea progresului științific și tehnologic, accelerarea procesului de introducere în practică a celor mai importante dezvoltări științifice și tehnice, în producție În același timp, nevoia de dezvoltare a cercetării științifice fundamentale nu este în niciun caz diminuată Dimpotrivă, documentele congresului au acordat o atenție deosebită intensificării muncii de cercetare în direcțiile de bază, cardinale ale științelor naturii și societății, privind problemele fundamentale ale cunoașterii Se are în vedere îmbunătățirea distribuției forțelor productive, dezvoltarea în continuare a regiunilor Siberia, Nordul, Asia Centrală și Orientul Îndepărtat Și, în consecință, o plasare și funcționare mai rațională a complexelor de cercetare, apropiind știința de producție, unind echipe științifice și de inginerie ale diferitelor departamente și întreprinderi majore în jurul celor mai relevante și promițătoare programe Cel de-al zecelea plan cincinal va înregistra o nouă creștere a nivelului de viață al poporului sovietic Congresul a aprobat un program social amplu care prevedea o creștere cu - % a salariilor muncitorilor și angajaților , o creștere cu - % a veniturilor fermierilor colectivi din sectorul public, o creștere a plăților și a beneficiilor din partea publicului fonduri de consum cu - la sută, precum și o serie de măsuri de îmbunătățire a serviciilor de consum pentru populație Se vor construi - de milioane de metri pătrați de spațiu de locuit nou, iar confortul caselor va crește Se prevăd dezvoltarea sănătății publice, a educației publice și a culturii În același timp, sarcina este stabilită de progrese serioase în continuare în direcția depășirii diferențelor existente în nivelul de V Armand Spaţiu Go este alb L Mikko Prietenie pentru naștere Ulei Dezvoltarea relațiilor economice externe devine din ce în ce mai importantă Integrarea economică socialistă întărește puterea și solidaritatea comunității țărilor socialiste fraterne Extinderea cooperării cu țările în curs de dezvoltare facilitează restructurarea economiilor lor și a vieții sociale pe o bază progresivă Legăturile economice, științifice și tehnice cu lumea capitalistă reprezintă o bază solidă pentru politica de conviețuire pașnică servicii comerciale și culturale către oraș și peisaj rural Partidul pleacă de la faptul că creșterea bunăstării poporului nu poate acoperi doar sfera prosperității materiale, ea trebuie însoțită în mod necesar de o creștere a beneficiilor culturii spirituale, de dezvoltarea nevoilor intelectuale și estetice ale oameni și îmbogățirea lumii lor morale Membru al Biroului Politic al Comitetului Central al PCUS, Președinte al Consiliului de Miniștri al URSS Tovarăș AN Kosygin spunea în raportul său „Principalele direcții pentru dezvoltarea economiei naționale a URSS pentru - ”: „Comuniștii nu sunt susținători ai ascezei, limitării artificiale a nevoilor oamenilor Dimpotrivă, dezvoltarea deplină și liberă a tuturor abilităților și forțelor creatoare umane, caracteristice societății comuniste, presupune și crearea unor condiții favorabile vieții Dar stilul nostru socialist de viață exclude risipa, risipa fără sens de valori materiale, muncă, energie, care au loc sub capitalism Creșterea într-o persoană a unei atitudini rezonabile față de valorile materiale și spirituale, grija pentru obiectele culturale, pentru mediul natural nu este o sarcină ușoară S-au făcut deja multe aici în anii deformărilor socialiste ale marxism-leninismului La nivelul actual, este important să se realizeze o eficiență ridicată a activității ideologice Calea către aceasta este comprehensiune în organizarea și desfășurarea întregii probleme a educației, adică asigurarea unității educației ideologico-politice, muncii și morale, ținând cont de caracteristicile diferitelor grupuri ale populației În acest caz, o atenție deosebită trebuie acordată formării personalității tinerei generații de constructori ai comunismului Literatura și arta joacă un rol important și responsabil în sarcina complexă a educației comuniste Raportul tovarășului L I Brejnev a oferit o evaluare înaltă a activității creative a personalităților literare și de artă între cele două congrese: „Anii trecuți sunt caracterizați de continuarea construcție, dar mai sunt multe de făcut pentru a forma un sentiment moral stabil, firesc Acoperă o gamă largă de fenomene legate de normele morale ale comportamentului individual , dar mai ales se exprimă concentrat într-o atitudine conștientă față de datoria publică, într-o poziție de viață activă, în unitatea cuvântului și faptei ridică solicitări asupra întregii sfere a muncii ideologice și educaționale Puterea sistemului nostru constă în conștiința maselor Educația conștiinței comuniste, voința și capacitatea de a construi comunismul, ghidate de teoria creativă a marxism-leninismului, este direcția principală a activității politice și de propagandă de masă Congresul a îndreptat cadrele de propagandă și teoretice ale partidului, toți comuniști, spre o activitate și mai activă, precisă și mai intenționată de afirmare a adevărului despre socialism și comunism, spre o luptă ofensivă împotriva ideologiei burgheze, spre revizuirea activității intelectualității creatoare, care contribuie din ce în ce mai mult la cauza tuturor partidelor, tuturor oamenilor, a construirii unei societăți comuniste Acest proces pozitiv, dătător de viață, s-a reflectat în mod firesc în noile lucrări de realism socialist care au fost create în țara noastră în ultimii ani Mai des, și cel mai important, mai profund, ele rezonează cu viața de bază, esențială a țării, care a devenit parte a destinelor personale ale poporului sovietic În acest sens, opera maeștrilor artei sovietice a fost remarcată pe afișarea eroicei vieți de zi cu zi a constructorilor comunismului, isprava poporului sovietic în Marele Război Patriotic , pe teme de moralitate, căutarea morală a omul, temele solidarităţii internaţionale a muncitorilor, lupta pentru pace Raportul Comitetului Central al PCUS apreciază pozitiv faptul că „în rândul inteligenței artistice, a crescut exigența față de creativitatea celuilalt și față de propria creativitate, se acordă o evaluare imparțială lucrărilor și producțiilor care sunt gri, mediocre și chiar cu atât mai mult cu erorile de calcul ideologice În toate acestea, marele merit al sindicatelor creative și al organizațiilor lor de partid S-a afirmat cu satisfacție că „procesul dătător de viață de îmbogățire a artei cu cunoașterea vieții și, pe de altă parte, de familiarizare în continuare a milioanelor de oameni muncitori cu valorile culturii” este în desfășurare „Suntem foarte conștienți”, spune raportul, „că cuvântul de artă, jocul de culori, expresivitatea pietrei, armonia sunetelor inspiră contemporanii și transmit posterității amintirea inimii și a sufletului despre generația noastră, despre timpul nostru, grijile și realizările sale ” Deschiderea unui număr de artă orășenească și republicană Artiștii sovietici au raportat partidului lor natal și tuturor oamenilor despre rezultatele muncii lor creative din ultimii ani, marcați de procese importante și dificile în arta noastră Din ce în ce mai multe detașamente de tineri maeștri au intrat în activitate creativă activă Un proces de intrare a artei în viața și viața oamenilor desfășurat la o scară fără precedent; artiștii au mers la întreprinderile și șantierele din țară, îmbogățindu-și ideile despre eroul vremii, despre procese creative, profund revoluționare în esență, remarcabile în aparență Critica noastră de artă nu a sortat încă cu atenție vastul material prezentat la expozițiile de artă de reportaj în onoarea congresului, analizate profund M Savitsky Ulei de cereale expoziții artistice, și-a început activitatea o mare expoziție a Uniunii „Gloria Muncii!”, desfășurată în Sala Centrală de Expoziții din Moscova cu o sucursală pe strada Uralskaya, o expoziție de lucrări ale tinerilor artiști deschisă în sălile Academiei de Arte a URSS la ce Este important să susținem cu atenție noile tendințe valoroase care s-au manifestat în ele, legate de înțelegerea figurativă a proceselor inovatoare ale vieții însăși, cu afișarea lor neconvențională În același timp, este necesar să spunem cu certitudine lucrări mari demne de istoria noastră, prezentul și viitorul nostru, partidul și poporul nostru, marea noastră Patrie ” Aceste cuvinte sunt impregnate de mare respect pentru munca inteligenței creative, preocupare pentru aceasta, dar și exigențe ridicate Sunt , parcă, un program concentrat de creativitate de cel mai înalt nivel ideologic și artistic Domeniul artelor plastice a fost discutat direct atunci când Raportul Comitetului Central al PCUS a făcut propunerea de ridicare la Moscova a unui monument în cinstea luptătorilor pentru libertate, pentru triumful comunismului Această propunere , după cum se știe, a găsit un răspuns cald și sprijin din partea delegaților congresului și a fost acceptată cu entuziasm de către delegații străini prietenoși și este clar că nu poate exista niciun compromis cu privire la greșelile de calcul ideologice, la o lectură superficială, grăbită a vieții, la o înfățișare necugetă , chiar dacă în exterior spectaculoasă a unei persoane, a faptelor sale, a mediului său Conținut ideologic ridicat, poezie autentică și măiestrie strălucitoare , și nu „versificare” artizanală în culori, în formă sculpturală, în contur grafic, spectatorul nostru exigent se așteaptă de la artă Doar astfel de calități ajută lucrările să devină acea dovadă prețioasă a vremii , care este foarte apreciată de contemporani și păstrată cu respect de descendenți „Să le dorim muncitorilor din cultură – membri ai partidului și ai non-partidului ”, a spus tovarășul L I Brejnev în raportul său din partea Comitetului Central al Partidului, „să creeze notații și invitați ai congresului Abordarea partidului asupra chestiunilor de literatură și artă, s-a remarcat la congres, „combină o atitudine sensibilă față de intelectualitatea artistică , asistența în căutările lor creative, cu principiile de principiu Partidul se opune unei abordări simpliste a acestei chestiuni, împotriva încercărilor de a soluționa prin metode administrative probleme legate de creația artistică, de diversitatea formelor și stilurilor individuale, ținând cont de faptul că talentul real este rar, iar operă de artă talentată este națională comoară Un accent deosebit trebuie pus pe preocuparea Partidului pentru consolidarea bazei materiale a instituțiilor culturale, în special în zonele rurale și în zonele noi de construcții industriale, îmbunătățirea activității muzeelor, protecția și propaganda monumentelor istorice și culturale, precum și creșterea numărului și îmbunătățirea calității publicațiilor de periodice și cărți, dezvoltarea tipografiei, editurii și comerțului cu carte în țara noastră Astăzi, arta plastică sovietică are cele mai diverse forme și moduri de a intra în viață și de a se conecta cu ea Mulți artiști din diferite generații au vizitat marile șantiere ale celui de-al nouălea plan cincinal, ferme colective și de stat și unități militare Au fost captivați de grandiozitatea și amploarea muncii creative și inspirate a poporului sovietic Și mai presus de toate, au fost cuceriți de omul însuși - creatorul, constructorul unei noi societăți Tema producției a intrat în arta noastră Personalitățile literare și artistice ridică probleme importante ale moralității comuniste în operele lor Trebuie să dezvăluim unei persoane cele mai bune calități ale sale - principiul , onestitatea, profunzimea sentimentelor În educarea unei persoane , noi înșine trebuie să ne ridicăm la nivelul sarcinilor propuse de Partid și de timp Suntem inspirați și de teme nobile, precum lupta pentru pace, pentru eliberarea popoarelor și solidaritatea internațională a oamenilor muncii în această luptă Rezolvând subiecte de actualitate contemporane, trebuie să avem grijă de înaltă calitate ideologică și artistică a lucrărilor noastre Al XXV-lea Congres al PCUS a luat în considerare probleme de actualitate ale sistemului politic al societății sovietice, îmbunătățirea în continuare a sistemului social V Gryzlov Vacanţă BAM Ulei în, ca o temă a măreției forțelor și faptelor spirituale și creatoare ale poporului sovietic Munca, ca o chestiune de strălucire și eroism, ar trebui să devină subiectul unei atenții creative și mai apropiate a artiștilor Tema Marelui Război Patriotic răsună în operele maeștrilor de arte plastice ca tema nemuririi faptelor poporului nostru Trebuie să cultive și mai activ sentimentele patriotice înalte ale tinerilor constructori ai comunismului un sistem de stat al întregului popor și democrație, întărirea normelor juridice ale vieții societății și elaborarea unui proiect de nouă Constituție a URSS S-a acordat multă atenție problemelor de natură politică externă, implementării consecvente a Programului de pace adoptat de cel de-al -lea Congres al PCUS Noile propuneri înaintate de cel de-al -lea Congres pentru aprofundarea destinderii și transpunerea ei în forme reale de cooperare internațională sunt, de asemenea, în conformitate cu această tendință principală Lupta pentru pace, ca și până acum, se îmbină organic în noile inițiative ale Partidului cu sprijinul popoarelor care luptă pentru independență și progres social Apărarea internaționalismului proletar – acea armă puternică și dovedită a partidelor comuniste, a întregii mișcări muncitorești – este considerată de comuniștii sovietici ca fiind datoria sacră a fiecărui marxist-leninist Congresul al -lea al PCUS a adoptat o rezoluție cu privire la Raportul Comitetului Central al Partidului, acceptând și aprobând în totalitate concluziile și propunerile cuprinse în acesta , a aprobat „Directiile de bază pentru dezvoltarea economiei naționale a URSS pentru anii - ” „, a emis o Declarație „Libertate pentru prizonierii imperialismului și ai reacției!”, l-a ales pe tovarășul L I Brejnev ca un leninist șovăitor, o figură politică remarcabilă a timpului nostru, un neobosit luptător pentru pace În această apreciere a congresului, există opinia unanimă a întregului Partid, a întregului popor sovietic, care aprobă și sprijină cu ardoare planurile și contururile Partidului, care deschide calea comunismului În discursul său de încheiere la congres, tovarășul L I Brejnev a spus: „Istoria Partidului nostru Leninist este marcată de o galaxie remarcabilă de congrese Fiecare dintre ei a reprezentat o piatră de hotar importantă în viața partidului și a țării Și nu poate exista nicio îndoială, tovarăși, că cel de-al -lea Congres își va ocupa printre ei locul său deosebit, inimitabil, ca un congres de mari realizări, care a trecut sub semnul realismului și eficienței, al încrederii calme V Smirnov Constructorii de poduri Din seria BAM Autolitografie organele de conducere ale partidului nostru * Hotărârile celui de-al XXV-lea Congres al PCUS întruchipează numărul înţelepciunea lectivă a partidului Ei definesc direcția și conținutul activității partidului și a întregului popor sovietic pentru cel de-al zecelea plan cincinal Acestea conțin concluzii și prevederi fundamentale care îmbogățesc în mod activ tezaurul teoriei și experienței practice a marxism-leninismului , care, în opinia reprezentanților mișcării comuniste mondiale, care au salutat congresul, au o mare semnificație internațională Întreaga lucrare a Congresului al -lea a fost impregnată de spiritul unității ideologice și politice monolitice leniniste a PCUS, s-a remarcat printr-o atmosferă de afaceri, tovărășească și o abordare creativă Congresul a aprobat pe deplin și în totalitate linia politică și activitățile practice ale Comitetului Central al Partidului, Biroul Politic al Comitetului Central, conduse de lipsa de încredere în sine, de încredere în noile victorii ale marii noastre cauze de construire a comunismului, a noastră Luptă pentru o pace durabilă, dreaptă pe pământ!” Întregul Partid, tot poporul sovietic aprobă cu căldură lucrările și deciziile Congresului al -lea, care sunt un stimulent puternic pentru munca constructivă ulterioară a poporului Artiștii sovietici, împreună cu toți oamenii, s-au alăturat activ la punerea în aplicare a sarcinilor maiestuoase ale celui de-al zecelea plan cincinal Ei sunt gata să-și dedice toată energia creatoare, toată căldura inimii lor nobilului scop de a înmulți bogăția spirituală a societății comuniste care se construiește Sculptura monumentală și semnificația ei în modelarea aspectului orașelor și satelor din țara noastră M Anikushin Artist al Poporului al URSS, secretar al Consiliului Uniunii Artiștilor din URSS, delegat al XXV-lea Congres al PCUS Istoric al -lea Congres al Partidului Comunist al Uniunii Sovietice a avut loc recent Cel de-al nouălea plan cincinal, devenit o etapă importantă în dezvoltarea țării noastre, a economiei și culturii sale, a fost finalizat cu succes Viața noastră trece în mijlocul succeselor impresionante ale politicii iubitoare de pace a statului sovietic, în condițiile consolidării comunității socialiste, în lupta împotriva amenințării unui nou război mondial, pentru crearea fundamentele păcii durabile și ale cooperării internaționale în Europa și în întreaga lume Viața noastră este luminată cu o privire asupra realizărilor remarcabile ale oamenilor de știință și cosmonauților sovietici în explorarea „spațiului apropiat și planetelor îndepărtate” Ne bucurăm de succesele statului nostru, pentru că trăim aceeași viață cu Partidul și cu poporul și împreună cu Partidul și poporul s-au străduit să îndeplinim sarcinile care ne-au fost puse în fața Congresului al -lea al PCUS * * * Marele Octombrie a trezit în fiecare artist cinstit o sete de căutare creativă a unor noi forme care să exprime acele schimbări istorice care aveau loc sub ochii lui Revoluția noastră, a spus V I Lenin , i-a eliberat pe artiști de jugul unor condiții foarte prozaice de existență Dar, în același timp, revoluția le-a pus în fața artiștilor sarcini niciodată de participare directă la viața societății, la construirea unei noi vieți În articolul său „Lenin și arta”, A V Lunacharsky scria: „În , Vladimir Ilici m-a sunat și mi-a spus că este necesar să promovăm arta ca mijloc de propagandă; făcând acest lucru, el a schițat două proiecte În primul rând, în opinia sa, a fost necesară decorarea clădirilor, gardurilor etc , locuri unde se găsesc de obicei afișe, cu inscripții revoluționare mari Unele dintre ele le-a oferit imediat Al doilea proiect a vizat ridicarea unor monumente pentru marii revoluționari la scară extrem de mare - monumente temporare, din ipsos, atât la Petrograd, cât și la Moscova Ambele orașe au răspuns cu entuziasm la propunerea mea de a pune în aplicare ideea lui Ilici și s-a presupus că fiecare monument va fi deschis solemn cu un discurs despre acest revoluționar, iar pe piedestal vor fi făcute inscripții explicative Vladimir Ilici a numit-o „propaganda monumentală” Potrivit lui Lenin, arta monumentală, ca și alte forme de creativitate artistică, a fost chemată să captiveze mase largi de oameni cu imagini expresive care conțin cele mai fundamentale principii și sloganuri ale marxismului, dând o evaluare unuia sau altuia mare eveniment istoric A V Lunacharsky Despre arte plastice M , „Artist sovietic”, vol , , p - Planul lui Lenin de propagandă monumentală a aprobat crearea de monumente pentru revoluționari, luptători pentru fericirea poporului, torțe ale gândirii filosofice, oameni de știință remarcabili și maeștri ai culturii, instalarea de structuri monumentale care întrupau ideile muncii eliberate, Constituția sovietică, uniunea a muncitorilor și țăranilor și internaționalismul proletar În condițiile dure de foamete și devastare, în primii cinci ani de putere sovietică, au fost create de monumente și proiecte , câteva zeci de plăci memoriale cu reliefuri și inscripții Să ne amintim placa comemorativă „Cei care au căzut în pace și frăția popoarelor” de S Konenkov, monumentul lui Karl Marx de A Matveev, „Libertatea” de N Andreev, busturile-monument ale lui Radishchev D Sherwood și Lassal E Sinaisky; proiecte interesante de monumente create de G Alekseev, T Zalkalns, S Aleshin, S Koltsov, A Gyurjan și alți maeștri Arta sculpturii a devenit parte a cauzei proletare generale Deschiderea fiecărui monument s-a transformat într-un eveniment în viața politică și culturală a țării Vladimir Ilici Lenin a acordat o mare atenție personală implementării planului de propagandă monumentală, a cerut lucrătorilor responsabili de implementarea acestuia, a fost interesat de nevoile sculptorilor și artiștilor , a discutat cu ei, a vizitat expoziții de proiecte competitive, a vorbit la marile deschideri și așezarea monumentelor * * * Ideile și principiile de bază care stau la baza planului lui Lenin de propagandă monumentală rămân clare și relevante astăzi În anii puterii sovietice, implementarea acestui plan a trecut prin mai multe etape clar distinse, fiecare dintre acestea introducând ceva original și nou în dezvoltarea artei noastre monumentale Arta monumentală este cronica vieții popoarelor noastre, afirmarea idealurilor societății comuniste Efortul artiștilor sovietici de a fi mereu alături de popor, de a-și exprima gândurile și speranțele, de a fi cot la cot în luptă a devenit una dintre tradițiile sacre ale culturii noastre socialiste În anii , sculptura a afirmat o nouă putere a poporului, a dezvăluit sensul înalt al luptei pentru socialism Este suficient să ne amintim sculpturile lui I Shadr „Semănătorul”, „Omul Armatei Roșii”, „Piatrul – arma proletariatului”, „Octombrie” de A Matveev, „Femeia țărănească” de V Mukhina Deși majoritatea lucrărilor sculpturii sovietice din anii aveau un caracter de șevalet, ideile încorporate în ele, structura însăși figurativă a lucrurilor, erau monumentale ca conținut Sculptorii căutau noi posibilități plastice de exprimare a ideilor vremii și au pregătit ascensiunea sculpturii monumentale din anii De-a lungul anilor , sculptorii au creat lucrări care au întruchipat patosul primelor planuri cincinale Sculptura agitată a luat parte la sărbătorile din mai, octombrie și alte sărbători O întreprindere interesantă în promovarea metodelor avansate de muncă și a emulării socialiste a fost crearea unei alei de portrete ale lucrătorilor de șoc de producție în Parcul Central de Cultură și Agrement din Moscova În anii de dinainte de război, o contribuție semnificativă la practica sculpturii sovietice a avut-o maeștrii care au lucrat nu numai la Moscova și Leningrad, ci și în republicile frățești: I Kavaleridze - în Ucraina, Azgur - în Belarus, A Sargsyan - în Armenia, P Sabsay - în Azerbaidjan, Ya Nikoladze - în Georgia La acea vreme, sculptura, atât în șevalet, cât și în forme monumentale, exprima ritmul puternic al construcției socialiste, bucuria unei noi vieți Sculptura a devenit o parte integrantă a arhitecturii metroului, a canalului Moscova-Volga, a stadioanelor, a parcurilor de cultură și recreere și a sanatoriilor A organizat mediul urban - străzi și piețe, bulevarde, piețe Rezultatul căutărilor monumentale în sculptură din anii a fost celebrul grup „Femeia muncitoare și fermă colectivă” de V Mukhina, care întruchipa idealurile poporului sovietic, țara socialismului învingător A fost un imn către noua societate, născută în focul revoluției și, în același timp, o aspirație către viitor Cu această sculptură, arta plastică sovietică a intrat pe scena mondială și a demonstrat lumii întregi ce putere de exprimare poate atinge arta liberă a unui popor liber V Mukhina fermier colectiv, oțel De lucru și oţel inoxidabil Încă din primele zile ale Marelui Război Patriotic, arta sovietică a fost în sistemul militar, iar sculptorii au fost în fruntea acestuia Să ne amintim doar un exemplu La august , când blocada din jurul Leningradului era deja în scădere, s-a născut o echipă creativă formată din șapte sculptori: N Tomsky (lider), M Baburin, V Bogolyubov, R Budilov, V Isaev, A Strekavin , B Shalyutin Uriaș, până la mp m, reliefuri care chemau arme, pentru apărare, au fost realizate de acești artiști La crearea monumentalei sculpturi de propagandă au luat parte V Simonov, S Eskin, L Hortik, G Yasko, B Kaplyansky, S Koltsov, A Malahin și alții Pentru mulți dintre ei, aceste lucrări au fost ultimele Războiul a durat zile, a adus de milioane de vieți Dar poporul sovietic nu a tresărit - oamenii eroilor Astăzi, monumente de glorie militară și memoriale au fost create în zeci de orașe ale noastre, în mii de sate Ele se ridică în suburbiile Moscovei și în Ucraina, în Caucaz și în statele baltice, în regiunea Smolensk și în Belarus Numai pe pământul Belarus, cunoaștem complexe memoriale precum „Khatyn” (sculptorul S Selikhanov, arhitecții Yu Gradov, L Levin, V Zankovich), „Cetatea Brest” (sculptorii A Kibalnikov, A Bembel, V Bobyl, arhitecții V Korol, V Volchek, V Zankovich, Yu Kazakov, O Stakhovich, V Sysoev), „Mount of Glory” lângă Minsk (sculptor A Bembel, arhitect O Stakhovich), „ Proryva ” în districtul Uchaipsky (sculptorul A Anikeychik, arhitecții Yu Gradov, L Levin), „Gai Tract” în Baranovichi (sculptorul A Altshuller, arhitecții I Milovidov , A Marenich), „Monumentul mamei sovietice-patriot ” în Zhodino (sculptorii A Zaspitsky, I Misko, N Ryzhenkov, arhitectul O Trofimchuk), un monument al războiului - eliberatorii, partizanii și muncitorii subterani din Vitebsk , monumentele lui K Zaslonov, N Gastello etc d Epopeea Marelui Război Patriotic continuă să ne entuziasmeze inimile Marea dată a împlinirii a de ani de la Victoria asupra fascismului a trezit din nou amintiri, ne-a făcut să privim înapoi, să înțelegem și să evaluăm ceea ce a fost creat S-au făcut și se fac multe Se ridică monumente în cinstea compatrioților care au mers pe front, în acele sate, kish laks, auls, orașe în care nu au venit bătălii Acestea sunt obeliscuri modeste și lucruri monumentale mari și ansambluri memoriale întregi S-au ridicat și se ridică monumente acolo unde s-a vărsat sânge - în locurile celor mai crâncene bătălii, în locurile de lupte decisive, în locurile lagărelor de concentrare Acesta este primul ansamblu memorial din Kaliningrad (sculptorul Y Mikenas, arhitecții Nanuzhyan, Melchakov), un ansamblu pentru eroii bătăliei de la Stalingrad de la Volgograd (sculptorii E Vuchetich, V Matrosov, A Novikov, A Tyurenkov, arhitect Y Belopolsky), „Cimitirul Piskarevsky” din Leningrad (sculptorii V Isaeva, R Taurit, B Kaplinsky, A Malahin, M Weinman, M Kharlamova, arhitecți E Levinson, A Vasiliev), „Green Ring of Glory” lângă Leningrad, care a fost finalizat prin construcția „Monumentului pentru apărătorii eroici ai Leningradului”, „Salaspils” (sculptorii L Bukovsky, J Zarin, O Skarainis, arhitecții G Asaris, O Zakamenny , O Ostenberg, I Strautmanis) , un monument al victimelor fascismului din satul Pirchupis (sculptorul G Iokubonis, arhitectul V Gabryunas), un monument al eroilor partizani din Yaremche (sculptorul V Borodai, arhitecții A Ignashchenko, S Tutichenko), un monument al gloriei militare din Lvov (sculptorii E Misko, D Kravich, Y Motyko, A Pirzhikov, arhitecții M Vendzelevich, A Ogranovich), memorial curte din Krishkalonis (sculptorii B Vishnyauskas, K Morkūnas, arhitectul V Gabryus ) În crearea acestor lucrări s-a reflectat cel mai pe deplin ideea de lucru în comun (adică de sinteză) a artiștilor-sculptori și a artiștilor-arhitecți Arta noastră monumentală continuă să afirme calea victorioasă a Armatei Sovietice, care a eliberat popoarele în anii luptei împotriva fascismului, dezvăluind caracterul internațional al politicii noastre Acesta este în primul rând un ansamblu din Parcul Treptow (Berlin, sculptorul E Vuchetich, arhitectul J Belopolsky), un monument al victimelor fascismului din Mauthausen (Austria, sculptorul V Tsigal, arhitectul L Golubovsky) Caracterul internațional al victoriei noastre asupra fascismului a fost exprimat și în monumentele ridicate în orașele țărilor eliberate și deja create de artiștii acestor țări Monumentele dedicate Armatei Sovietice ridicate într-o serie de orașe din țările comunității socialiste sunt percepute ca niște faruri ale victoriei, ca personificarea idealului umanist Imaginile eroilor din Marele Război Patriotic vor servi mult timp ca sursă de inspirație pentru artiști eu în capitalele țărilor comunității socialiste, a devenit un eveniment de însemnătate internațională, demonstrând ritmul victorios al ideilor comuniste, unitatea indisolubilă a popoarelor Nu vom fi exact dacă nu spunem despre monumentele lui V I Lenin de I Shadr din ZAGES, M Maniver din Ulyanovsk, S Evseev, E Shchuko și V Kozlov din Leningrad Monumente care au devenit exemple clasice Și nu vom fi autocritici dacă nu spunem că noi, ca artiști, mai avem o mare datorie față de partid și popor în dezvăluirea realistă a imaginii lui V I Lenin Încercăm uneori prea repede să luăm dalta și lutul, în timp ce moral nu suntem pregătiți pentru imaginea liderului Să fim un exemplu al sculptorului N Andreev, care, ca nimeni altul, a abordat responsabil dezvăluirea acestei mari imagini El este ultimul Sk G Iokubonis, arh V Chekanauskas Monumentul lui V I Lenin în Piața Ilici din Moscova Bronz, ciment M Baburin Sărbătoarea travaliului Relief Fragment Metal Una dintre temele principale ale operei artiștilor sovietici este și va fi Leniniana Mulți ani de experiență a sculptorilor N Tomsky, V Pinchuk, M Baburin, G Nerody, V Topuridze, I Brodsky, G Iokubonis, N Petrulis, P Bondarenko și alți maeștri merită laudă mare ca un ispravă în expresie popular gândit despre lider Monumentele lui Vladimir Ilici Lenin, ridicate de ani de zile au studiat imaginea lui V I Lenin Ne-a lăsat o lucrare pe care o numim „Leniniana” a lui Andreev și din care toate generațiile de artiști extrag material figurativ despre Vladimir Ilici Cursul natural de dezvoltare al experienței de ridicare a monumentelor și continuarea tradițiilor marilor maeștri ai sculpturii au fost exprimate cu succes în lucrări precum „Cernyshevsky ” și „Mayakovsky” de A Kibalnikov, „David de Sasunsky” de E Kochar, „Lesya Ukrainka” de G Kalchenko, „Nalban Dyan” de N Nikoghasyan, „David Guramishvpli” de M Berdzeneshvilp, „Monument pentru pușcașii letoni” de V Alberg „K Marx” în Karlmarksstadt L Kerbel Există o temă care rămâne de obicei privilegiul expozițiilor de artă de șevalet Aceasta este o temă despre viața și munca contemporanilor noștri, muncitori, fermieri, oameni de știință și personalități culturale Trebuie să facem din acest subiect cel mai important în arta monumentală, trebuie să dezvăluim amploarea personalității umane a contemporanului nostru, creator și constructor Tot ceea ce creează sovieticii – orașe noi, centrale electrice, nave spațiale, tot ceea ce trăiește, ceea ce îi constituie gândurile și gândurile – toate acestea ar trebui să devină și programul artei noastre Ne confruntăm cu marea sarcină de a transforma această bogăție tematică gigantică în bogăție estetică arta mentala Unul dintre motivele decisive pentru acest fenomen este sfera gigantică a planificării urbane Etajele așezărilor și orașelor cresc de-a lungul liniei BAM, apar noi giganți ai industriei, districtele din orașele deja consacrate sunt reconstruite și lărgite și peste tot se deschid perspective largi în fața noastră Motto-ul societății noastre – „Totul pentru om, totul în numele omului” – este constant Dar posibilitățile de implementare a acestuia se extind tot timpul Dacă în anii preocuparea arhitecților pentru viața unei persoane sovietice a avut ca rezultat (cel mai adesea) rezolvarea problemei locuințelor, astăzi noi, artiști și arhitecți, ne concentrăm atenția asupra scopului și locului artelor plastice în modelarea mediului ca o arenă pentru viața societății Prin urmare, nu putem decât să fim preocupați de aspectul unui loc de joacă, aspectul unui parc oraș, aspectul unei întreprinderi industriale g: # În condițiile unei societăți socialiste dezvoltate, problema creării unui mediu estetic în jurul persoanei sovietice se dezvăluie într-o lumină nouă Cele mai mari sarcini pot fi rezolvate aici prin arta monumentala si monumental-decorativa Acesta este un mijloc puternic de modelare a climatului spiritual al orașelor și satelor socialiste, o armă de propagandă monumentală și nu doar o modalitate de organizare a mediului material și spațial Lucrările acestor tipuri de artă întruchipează idealuri sociale înalte care educă milioane de oameni, imprimă imaginile eroilor și evenimentelor pe care memoria oamenilor le păstrează pentru totdeauna În ultimii ani, nevoia de mon- Luați, de exemplu, o fabrică Aici sunt posibile compoziții dedicate colectivului muncitoresc, plăcuțe comemorative în cinstea stahanoviților, pionieri constructori, șocatori ai muncii comuniste Teritoriile fabricii sunt amenajate și de ce să nu așezați o sculptură de grădinărit pe ele? Lucrările de forme mici ar trebui să-și găsească loc în încăperile comitetului de partid, comitetului local, organizației Komsomol, în conducerea fabricii, colțurile roșii ale magazinelor , dispensarele, cantinele etc Sarcinile artei monumentale sunt aceleași în semnificația lor atât pentru oraș, cât și pentru mediul rural Trebuie să ne amintim acest lucru și să acordăm o atenție mai mare dezvoltării sculpturii artistice la fermele colective și la fermele de stat semnificație politică și artistică importantă Muncii Socialiste Au nevoie să dezvăluie imaginea unei persoane noi, pentru care munca utilă din punct de vedere social a devenit o sursă de inspirație, bucurie, un mijloc puternic de dezvăluire a potențialului spiritual al individului Nu este o dovadă de protocol a apariției unei persoane care și-a câștigat onoarea și respectul concetățenilor, sperând să găsească un public în ei, ci o adevărată artă, participând activ la formarea viziunii asupra lumii a persoanei sovietice, morala sa convingeri și cultură spirituală Aceste lucrări ar trebui să afirme idealurile comuniste , arătându-și vitalitatea și caracterul popular Arta joacă un rol activ în educația tinerei generații Viața copiilor noștri se petrece acum în curțile largi ale școlii, în întinderile verzi ale noilor microdistricte Există mult aer, soare, dar puțină artă Și este necesar! arte artistice? Sau va vorbi arhitectura propriul limbaj, de parcă nu ar avea nevoie de participarea altor arte? Problema sintezei artelor este o întrebare urgentă Pentru sculptură, o legătură organică cu viața vine prin sinteză cu arhitectura și planificarea urbană Arhitectura, desigur, își păstrează poziția ca formă de artă dominantă Imaginea arhitecturală în sine trebuie să aibă o putere enormă de impact ideologic și estetic, o capacitate extraordinară de a excita o persoană și de a-i modela starea de spirit Imaginea arhitecturală a unei clădiri sau a unui ansamblu ar trebui să spună despre viziunea asupra lumii a societății noastre, despre viața noastră, despre gusturile noastre estetice nu mai puțin decât, de exemplu, o imagine Salutul Comitetului Central al PCUS către Congresul al VI-lea al Arhitecților al URSS a afirmat: „Dezvoltarea în continuare a arhitecturii sovietice necesită o creștere a rolului științei arhitecturii și a construcțiilor, Sk L Bukovsky, J Zarin, A Skarainis, arh G Asaris, O Zakamenny, O Ostenberg, I Strautmanis Ansamblu memorial al victimelor fascismului din Salaspils Fragment Sk A Kibalnikov, A Bembel, V Bobyl, arh O Stahovici, V Zankovici, V Sysoev, Yu Kazakov Memorialul „Cetatea Brest” Intrarea principala Dorim să subliniem că este necesar să revigorăm și să întărim comunitatea creativă apropiată de artiști -arhitecți cu artiști-sculptori și pictori Pe umerii noștri stă o datorie comună - să creăm un astfel de mediu pentru o persoană pe care l-ar iubi, de care ar fi atașat Această sarcină nu trebuie împărțită Un sculptor sau pictor nu poate acționa ca „decorator” după ce totul este făcut Care sunt principiile posibile ale comunității artelor astăzi? Care este, relativ vorbind, predispoziția arhitecturii la interacțiunea activă cu lumea generalizării largi a experienței avansate de construcție, aplicarea creativă a metodei realismului socialist în munca arhitecților Arhitecții sovietici sunt chemați să creeze astfel de lucrări de arhitectură care să contribuie la insuflarea în poporul nostru de înalte calități ideologice și morale, un sentiment de dragoste pentru Patria Socialistă și la îmbogățirea lumii spirituale Dezvoltarea modernă a arhitecturii ca artă, mai mult ca niciodată, are nevoie de artă plastică realistă - o artă care este concepută pentru a satura și a îmbogăți structura figurativă a unei structuri arhitecturale, pentru a o face mai bogată emoțional Acum trebuie să stabilim căile reale pe care atât arhitecții, cât și artiștii ar dori să se întâlnească pentru a scăpa de inexpresivitatea și lipsa de chip a structurilor noastre individuale prin eforturi comune Sinteza artelor ne oferă noi oportunități în acest sens și trebuie să le folosim la maximum * * * Trebuie să lucrăm mână în mână, înțelegându-ne pe deplin și artistice unificate pe termen lung la toate nivelurile - stat , republican, oraș, astfel încât să știm clar ce și unde trebuie să facem, astfel încât să lucrăm ritmic, chibzuit, fără grabă inutilă La urma urmei, fiecare dintre noi știe că, dacă faci un lucru repede, dar prost, atunci toată lumea va uita ce ai făcut repede și își va aminti doar ce ai făcut rău Și, dimpotrivă, ceea ce ai făcut încet va fi uitat, iar ceea ce ai făcut bine va fi amintit Noi, sculptori și arhitecți, creând o sinteză arhitecturală și artistică, creăm, în esență, un nou tip de artă, în care este importantă nu doar participarea uneia dintre părți la activitățile celeilalte, ci co-cu drepturi depline creare Lucrarea unui sculptor și arhitect la o viitoare structură monumentală ar trebui să înceapă chiar de la începutul proiectării acesteia Commonwealth-ul este o trăsătură obligatorie capabilă să asigure unitatea ideii, unitatea de execuție, unitatea și integritatea rezultatului * * * În arta sculpturii, mai mult decât în orice alt gen, preocupările pur profesionale sunt direct legate de interesul public Preocupările noastre profesionale se traduc în preocupări legate de calitatea sculpturii noastre, de calitatea sa ideologică și artistică Problema calității este sarcina planului cincinal jubiliar al statului nostru și noi, artiștii sovietici , suntem chemați să o rezolvăm Tocmai exigențele mari asupra muncii noastre ne determină să ne punem în fața noastră și a organizațiilor de stat relevante acele întrebări care trebuie abordate în mod radical și în viitorul foarte apropiat În opera unui sculptor, alegerea materialului este importantă, în care imaginea plastică este concepută și întruchipată Alegerea materialului nu este doar o căutare a ceea ce este acum convenabil și la îndemână de utilizat sau mai ușor de obținut Cel mai simplu mod de a obține beton Dar sculpturile din beton, care sunt adesea realizate de nespecialiști, uneori discreditează ideea pe care sunt menite să o exprime Aceste „lucrări de beton” sunt foarte scumpe pentru stat și nu durează mult Betonul este mai degrabă un material arhitectural Betonul necesită o manipulare pricepută și luarea în considerare a specificului său Ele nu pot înlocui alte materiale Nu este plastic și, prin urmare, nu poate servi întotdeauna ca expresie a unui început figurativ În arta plastică, duce la standardizare, industrializare, depersonalizare a stilului creativ al artistului Utilizarea oricărui material - granit, bronz, marmură, ceramică, oțel - trebuie întotdeauna justificată de structura ritmică a lucrării, interpretarea formei și măsura generalizării, scopul practic al lucrului și, în cele din urmă, cel mai important, esența ideologică și socială a sculpturii Din păcate, posibilitățile noastre în ceea ce privește alegerea materialului necesar sunt extrem de limitate, deși aproape toate republicile noastre sunt bogate în depozite remarcabile de materiale Atragem atenția Ministerului Culturii al URSS, Ministerului Geologiei al URSS asupra faptului că avem nevoie de materiale, că avem o atitudine neglijentă, chiar pernicioasă față de exploatare Avem nevoie de părți de prospectare pentru a descoperi noi zăcăminte, avem nevoie de o tehnologie diferită pentru dezvoltarea rocilor valoroase de granit și marmură Toate acestea sunt sarcina noastră comună Problema materialului este strâns legată de problema culorii, care este adesea trecută cu vederea în construcția în masă a orașelor și a satelor Sunt profund convins că artistul, având grijă de aspectul artistic al orașului și al satului, ar trebui să-și diversifice scara monotonă alb-gri cu acorduri de culoare Fiecare formă este colorată într-un fel sau altul Natura însăși are grijă de acest lucru, pictând piatră, metal, lemn într-o varietate de culori Maeștrii egipteni antici și-au pictat statuile Sculptura grecilor era policromă Sculptorii Renașterii au creat lucrări minunate în care culoarea a jucat cel mai activ rol Este necesar să transferăm cu îndrăzneală experiența acumulată de-a lungul secolelor în forme monumentale, în sculptură, în lucrări care vor fi percepute pe fundalul verdeață, al mării și al cerului Culoarea în sculptură, și mai ales în sculptura monumentală, este o problemă nouă pentru noi Prin urmare, aici sunt necesare căutări, lucrări experimentale, care vor da, fără îndoială, rezultate pozitive - " * F Câteva cuvinte despre activitățile și capacitățile noastre de producție Ca să spunem direct, baza materială și tehnică nu ne pot satisface nici astăzi Avem: o turnătorie de bronz numită după E F Belashova în Mytishchi (Moscova) și cea mai veche fabrică numită după „Monument-Sculptură” M G Manizer din Leningrad În ciuda faptului că îndeplinesc o mulțime de comenzi și par să le facă față, au nevoie de o reutilare majoră, de o schimbare științifică a procesului tehnologic Pierdem unicitatea implementării tehnice în sine Avem nevoie de tot ceea ce a făcut sculptorul să fie transmis cu cea mai mare precizie în lucrul finit, astfel încât sculptorului să i se ofere posibilitatea de a-și îmbunătăți opera Este necesar ca filialele noastre ale Fondului de Artă să-și creeze propria rețea de învățământ profesional pentru meșteșugari: modelatori, turnatori, cioplitori, pietreri etc Pleacă muncitori bătrâni, experimentați, cu un înalt nivel de meșteșuguri și gust artistic Preocuparea noastră este să găsim o oportunitate de a pregăti noi tineri care sunt la fel de îndrăgostiți de acest mare meșteșug * * * În clădirea istorică a Academiei de Arte, în curtea rotundă sunt scrise patru cuvinte: „Educație Arhitectură Pictura Sculptură" Aceste patru cuvinte sunt fundamentul educației noastre După cum sunt legate în sens, la fel vor fi și rezultatele Desigur, putem și trebuie să vorbim despre nevoile noastre, materiale, baza de producție, educație profesională Dar toate acestea vor avea sens doar atunci când ne întoarcem către noi înșine, către creativitatea noastră, către conștiința noastră cu principalele cerințe Există anumite adevăruri, concepte, fenomene și idei de timp Dar ele sunt întruchipate abia atunci într-o imagine artistică atunci când trec prin prisma „Eului” personal al artistului unu Avem nevoie ca fiecare lucrare să fie experimentată , pentru ca fiecare gând care s-a maturizat în sufletul artistului să strălucească cu puterea convingerii sale personale Arta nu este făcută doar dintr-un simț al datoriei Ea decurge din nevoia interioară a artistului, dragostea lui pentru opera sa Fără aceasta, nu poate infecta și convinge cu veridicitatea sa Ar trebui să dezvoltăm neobosit o atitudine critică sănătoasă față de propria noastră muncă și față de creativitatea colegilor, și în acest sens avem dreptul să căutăm ajutor de la arta Vedelor noastre Trebuie să respingem judecățile părtinitoare, evaluările deliberate, laudele nestăpânite și peremptorietatea , trebuie să ne cântărim sobru realizările și eșecurile, succesele și neajunsurile, descoperirile și greșelile în felul unui muncitor Avem nevoie de artă care ne adâncește relația cu viața, care ajută la transformarea cunoștințelor despre viață în credințe Este imposibil să iubești și să studiezi viața fără dragoste pentru natură, fără să o studiezi În urmă cu treizeci de ani, în timp ce pregătea programul pentru un curs de sculptură, Alexander Terentyevich Matveev a subliniat importanța naturii pentru practica creativă: „Natura este totul, fără natură toate eforturile noastre oferă creații născute moarte, eclectice, artizanale ” , - ca Delacroix a spus, - un dicționar în care artistul caută cuvinte individuale Dacă întrebați: există o imagine gata făcută în natură pe care trebuie doar să o măsurați cu atenție, să copiați și să obțineți o sculptură, atunci trebuie să fiți dezamăgit - nu există imagini gata făcute în tur Imaginile trăiesc, se regăsesc doar în propria noastră imaginație, aceasta este capacitatea artistică de a gândi figurativ, plastic - de a gândi figurat în cazul particular al sculpturii Pentru ca munca artistică să aibă sens și semnificație creativă, trebuie să aveți abilități creative, adică să aveți capacitatea de a gândi imaginativ ” Așa a scris Matei Toți cei care au avut șansa în viață să efectueze lucrări legate de un subiect uriaș, dedicat conținutului semnificativ, ar trebui să considere asta o bucurie, o fericire Trebuie să facă acest lucru de parcă aceasta ar fi prima și ultima sa lucrare Aceasta înseamnă că artistul este obligat să studieze pentru a realiza această lucrare la cel mai înalt nivel și ca testament Un artist trebuie să fie un cetățean, un patriot El trebuie să fie o persoană erudită, care simte viața El trebuie să-și îmbunătățească abilitățile în fiecare zi Îmbogățindu-se reciproc, arta monumentală a republicilor sovietice își păstrează originalitatea și unicitatea Vedem asta în cele mai bune lucrări ale sculptorilor noștri: Tomsky, Borodai, Bembel, Zeynalov, Alberg, Iokubonis, Sadykov, Amashukeli, Dosmagambetov, Arutyunyan, Dubinovsky, Murdmaa, Shvazhas, Toleikis, Lukoshavicius Tinerii sculptori au crescut în Uzbekistan, Tadjikistan și Turkmenistan, iar astăzi sunt implicați activ în această lucrare Nu pot numi toți artiștii, dar talentul lor servește o mare și importantă cauză de stat Arta realistă autentică este întotdeauna internațională în esența și conținutul ei; ea poartă în sine umanismul socialist, gândurile omului, aspirațiile sale , afirmă faptele și realizările sale În lucrările lor , sculptorii țării noastre afirmă idealuri comuniste, înalte calități umane ale eroilor , luptători pentru libertate, pentru fericirea poporului probleme, unele dintre ele necesită o atenție deosebită Bineînțeles, problema calității monumentelor și monumentelor se adresează în primul rând nouă, artiștilor , și Uniunii noastre creative Am vorbit deja despre asta În căutările lor, sculptorii se bazează pe tradițiile sculpturii mondiale și rusești În ultimii ani, ne-am format propriile tradiții sovietice în domeniul sculpturii monumentale, stabilite de planul leninist de propagandă monumentală Unul dintre principiile principale ale sculpturii noastre este scala sa cu o persoană Și este foarte trist când un artist încearcă să obțină monumentalitate printr-o creștere exorbitantă a imaginii, o grămadă de forme, lipsite de profunzime și acuratețe a gândirii figurative Monumentele pot fi mari dacă acest lucru este justificat de temă, idee și locație Megalomania nejustificată suprimă privitorul, duce la o încălcare a tradiției, privează lucrarea de sens, scop spațial și funcțional Suntem deranjați de ridicarea uneori grăbită și numeroasă de monumente în orașele și satele noastre Comparând lucrările artiștilor care trăiesc adesea în orașe diferite, se observă soluții stereotipe: brațele ridicate sau întinse în același mod, ca niște figuri ștampilate ale mamelor care desfășoară fii, săbii simbolizând curajul și invincibilitatea Când astfel de compoziții devin larg răspândite, privirea privitorului începe în mod obișnuit să alunece peste ele fără a primi o încărcătură emoțională și ideologică Gândirea standard reduce impactul unui monument destinat existenței pe termen lung Aici trebuie să vorbim despre marea responsabilitate a sculptorului și arhitectului pentru munca lor Lucrările noastre sunt create de mult timp, nu le puteți scoate ca pe o poză dintr-o expoziție și nu le puteți pune într-un depozit Calitatea ideologică și artistică ridicată și măiestria realistă sunt criteriile activității noastre creative Avem nevoie de planuri pe termen lung, trebuie să știm acum ce monumente vor fi ridicate în cinci-zece ani, astfel încât lucrările la ele să înceapă astăzi și până la data memorabilă să apară lucruri mature, profunde ideologic și perfect plastic Suntem îngrijorați de faptul că sunt alocate termene extrem de scurte pentru realizarea de monumente și, la urma urmei, munca serioasă la o operă de artă monumentală durează ani de zile Autorul unei opere monumentale trebuie să aibă suficient timp pentru îndoială, reflecție, studiul materialului, pentru dezvoltarea convingerilor creative Toată lumea știe că numai convingerea poate produce un rezultat fructuos Ne deranjează și faptul că concursurile anunțate de Ministerul Culturii din URSS durează la nesfârșit , turneul este urmat de turneu, iar lucrarea rămâne adesea neterminată Rețineți că există puține competiții În Azerbaidjan în ultimul deceniu a existat o singură competiție majoră, pentru un monument a de comisari de la Baku, în Turkmenistan au fost două competiții în același timp All-Union - la monumentul lui Mathumkuli și republican - la monumentul poetului Kemine Competițiile sunt chemate să joace un rol important în dezvoltarea gândirii noastre creative Proiectele prezentate la acestea sunt de interes nu numai pentru solicitanți și membrii juriului, ci și pentru întreaga comunitate artistică, deoarece apar idei plastice noi și sunt comparate în competiția de creație Este utilă publicarea unor colecții de documente pentru concursuri majore, deoarece materialul valoros pentru practica creativă merge la arhivă fără a deveni subiectul unei largi înțelegeri publice și al generalizării științifice Chiar și proiectele eronate trebuie discutate cuprinzător și în detaliu, deoarece o astfel de discuție între profesioniști va ajuta la clarificarea adevărului atât pentru autor însuși, cât și pentru colegii săi Este necesar ca juriul să își îndeplinească obligațiile față de autori, să informeze publicul despre munca lor Uniunea Artiștilor din URSS, la rândul său, ar trebui să-și sporească influența asupra întregului proces de apariție a unui monument de la schița aprobată până la execuția în material și instalație Ar fi corect să se anunțe concursuri pentru ideea plastică a monumentului, pentru alegerea unui loc pentru amplasarea lui , pentru natura executării lui Tinerii sculptori ar trebui să fie implicați mai activ în astfel de competiții, pentru care participarea la astfel de competiții va servi ca o adevărată școală de creație Noi toți, artiștii, percepem ca a noastră sarcina de a ne transforma capitala într-un oraș comunist exemplar Aici sarcina arhitecților, planificatorilor, sculptorilor este enormă Este important ca caracterul, farmecul și frumusețea, specificul peisajului Moscovei să fie păstrate și să primească un sunet poetic Munca noastră comună este esențială Sinteza ar trebui să se dezvolte ținând cont de valorile deja găsite, incluse în însuși conceptul de „cultură națională” Graba nu poate fi tolerată Trebuie să tratăm fiecare colț al Moscovei cu mare grijă Arhitectura frumoasă și plasticul, grădinile și parcurile trebuie să dea orașului comunismului un caracter inimitabil Acest oraș este casa noastră Și totul ar trebui să ne fie aproape și drag în ea Arta monumentală are o mare varietate de forme de intrare în viața modernă a societății noastre, opera creativă a artistului este concepută pentru a spiritualiza viața și viața poporului sovietic Prin urmare, responsabilitatea artistului față de oameni este mare, care așteaptă de la noi arta gândirii profunde, intensitatea emoțională, patos spiritual înalt Responsabilitatea artistului față de oameni pentru opera sa ne cere să avem o cunoaștere estetică a modernității și autoeducație Artistul învață din viață și se educă ca persoană creativă Fără personalitate nu există artă Numai cultura înaltă a creatorului însuși poate contribui la crearea de noi lucrări monumentale * * * Crearea unui mediu organizat artistic, la care visa V I Lenin, înseamnă munca comună a figurilor de toate tipurile de arte plastice și arhitectură Inspiratoare pentru toți artiștii sovietici sunt cuvintele din raportul Secretarului General al Comitetului Central al PCUS, tovarășul L I Brejnev la cel de-al XXV-lea Congres al PCUS: „ Aș dori să prezint o propunere la congresul nostru: să construim la Moscova un monument în memoria eroilor comunistului internațional și luptători pentru fericirea poporului, căzuți în mâinile inamicului de clasă Acesta va fi un simbol al loialității neclintite a partidului nostru față de marea cauză a internaționalismului proletar” Aceasta este înalta recunoaștere de către Partid a semnificației artei monumentale moderne în educația comunistă, internaționalistă a maselor largi de oameni Rolul artistului ca asistent al Partidului în educația comunistă a poporului este enorm Suntem chemați la asta, suntem obligați să facem acest lucru prin hotărârile celui de-al -lea Congres al PCUS Creativitatea tinerilor artiști aplicați S Temerin Industria își deschide porțile artistului din ce în ce mai larg Astăzi este greu de găsit o ramură a industriei care să nu folosească munca unui artist Artiștii-tehnologii care cunosc proprietățile materialelor cu care au de-a face, tehnologia, economia și organizarea producției, și-au ocupat ferm locul în industria textilă, ceramică, silicați, în toate industriile care produc articole de uz casnic din metal , plastic, lemn Designerii și designerii lucrează mână în mână cu constructori și arhitecți, dezvoltând proiecte pentru cartiere noi și orașe întregi, decorand exteriorul și interioarele clădirilor industriale și rezidențiale, cluburilor, hotelurilor, palatelor culturii etc Designerii, împreună cu designerii dezvoltă proiecte pentru mașini-unelte noi, mașini, aparate de uz casnic, tot felul de vehicule, până la căptușeli de aer puternice Odată cu ascensiunea generală a culturii, cerințele estetice ale poporului sovietic cresc Importanța esteticii nu numai a vieții de zi cu zi, ci și a producției, a mediului cotidian și omniprezent al unei persoane, începe să fie din ce în ce mai clar realizată O persoană modernă își dorește să fie îmbrăcată frumos nu numai în vacanțe, la recepții, la o petrecere, ci și la serviciu Iar creatorii de modă dezvoltă modele de îmbrăcăminte industrială și de lucru pentru muncitori de diverse profesii, pentru turiști, sportivi, etc Reprezentanții orașului și ai zonei rurale, clasa muncitoare și inteligența sovietică devin din ce în ce mai pretențioși în fiecare an cu privire la calitatea artistică a industrialului produse De la țesături, costume, ustensile, mobilier, corpuri de iluminat etc , se așteaptă nu numai bună calitate, acuratețe a execuției, „ prezentare”, ci și respectarea modului de viață modern, stilul timpului nostru și, în același timp timp, diverse cereri individuale Și dacă industria nu respectă aceste cerințe naturale, depozitele și rafturile magazinelor sunt pline cu mărfuri care se mișcă lentă Nu este nevoie să demonstrăm cum în aceste condiții crește responsabilitatea artistului care lucrează în industrie, câtă ingeniozitate, gust artistic, imaginație creativă trebuie să investească în munca sa de zi cu zi pentru a satisface nevoile tot mai mari ale oamenilor și a salva nevoile țării economie din costuri neproductive și pierderi În legătură cu cele spuse, devine necesar să ne oprim asupra a două probleme vitale În primul rând, în ce măsură pregătirea modernă a tehnologilor și designerilor din instituțiile de învățământ superior răspunde cerințelor crescute ale poporului și industriei sovietice? În al doilea rând, reprezentanții industriei – directori de întreprinderi, ingineri șefi, directori de afaceri – folosesc în mod eficient și corect opera unui artist ? Ambii acești factori au o influență decisivă asupra rezultatelor muncii de creație a artistului și, în consecință, asupra esteticii vieții noastre publice și private Ambele pot servi ca indicatori ai unei adevărate atitudini nu numai față de valorile materiale , ci și față de valorile spirituale, o măsură a nivelului culturii de producție Departamentul de artă al Institutului de Tehnologie din Moscova are doar cincisprezece ani Cu toate acestea, experiența muncii sale pedagogice , de cercetare și experimentală , experiența legăturilor sale cu Această expoziție a atras imediat atenția nu numai a specialiștilor, ci și a celor mai diverse cercuri ale publicului Multe exponate și secțiuni întregi ale expoziției s-au dovedit a fi neașteptate Multe sarcini urgente cu care se confruntă artiștii care merg să lucreze în producție au fost rezolvate într-un mod special Facultatea pregătește artiști aplicați : specialitate textilă , design de costume, ceramisti, pictori în miniatură pe hârtie și lemn, sculptori la scară mică (cioplitori în lemn, piatră, oase) Toate aceste specialități impun artistului o bună cunoaștere a proprietăților materialului cu care lucrează, posibilităților tehnice mentalitatea, munca absolvenților săi în producție, în design și alte organizații de producție și creative merită atenție, deoarece această experiență are multe în comun cu universități și facultăți similare de artă și industrială , există și caracteristici interesante În fiecare an, începând cu anul , facultatea a expus lucrările de diplomă și semestre ale studenților în incinta Casei Centrale a Artiștilor Între octombrie și decembrie , în incinta Casei Oamenilor de Știință din Moscova a Academiei de Științe a URSS a fost organizată o expoziție de lucrări ale studenților facultății tehnologia, organizarea și economia producției Deja în primii ani, studenții încep, împreună cu desenul, pictura, sculptura și compoziția generală, să studieze tehnologia țeserii covoarelor, țesutului, pictura țesăturilor, designul îmbrăcămintei, producția de ceramică, tehnicile de sculptură și pictura în miniatură Pe războaie de țesut manual și de țesut covoare, se realizează eșantioane mici de țesături de țesut cu arbore (fin model), ciufulite și ipotecate (covoare), fragmente de covoare kilim netede, apoi, în al treilea an, tipuri mai complexe de tehnici de țesut covoare cu grămadă sunt stăpânite și, în final (la cursul ), tehnica de țesut jacquard De asemenea, cu o creștere treptată a complexității , studenții studiază tehnologia vopsirii țesăturilor, proiectarea unui costum și tehnologia altor industrii Incapacitatea de a organiza ateliere de producție bine echipate a determinat facultatea să se concentreze pe stabilirea de relații strânse cu diverse industrii Elevii desfășoară multe ore practice, cursuri și proiecte de diplomă la fabricile de textile și îmbrăcăminte sau în laboratoare experimentale experimentale, la fabricile de ceramică și întreprinderile de tăiere a pietrei intuiția creativă formează un aliaj organic În ceea ce s-a spus, nu este greu de observat o asemănare cu sarcinile pe care Training of Designers este chemat să le rezolve În Occident , designerii de țesături, covoare, sticlărie, ceramică, materiale plastice etc au fost numiți de multă vreme designeri Dar în sistemul nostru intern de formare a artiștilor-tehnologi (în esență, aceiași designeri) există caracteristici, cărora ar trebui să li se acorde o atenție deosebită formării și dezvoltării Printre trăsăturile facultății în cauză ar trebui să se includă prezența în corpul său didactic, în rândul cadrelor didactice care conduc special Nu este neobișnuit cazurile în care nu numai proiectele de absolvire, ci și proiectele de curs ale studenților sunt acceptate de întreprinderi pentru a fi reproduse sau sunt achiziționate de organizații de arhitectură și construcții Acesta este rezultatul, pe de o parte, al unei bune cunoașteri a procesului de producție al propriei specialități și, pe de altă parte, al conformării proiectelor dezvoltate cu cerințele estetice moderne Inițierea în lucrul artificial, posibilitatea de a simți cu propriile mâini materialul, proprietățile și posibilitățile acestuia, de a înțelege principiile și modelele de a crea un lucru real conform unei schițe sunt introduse integral în procesul educațional Dezvoltarea schițelor și a modelelor de produse (curs de compoziție) se bazează așadar ferm pe cunoștințe specifice Imaginația creativă, fantezia, a cărei dezvoltare joacă un rol important în cursul compoziției, este corectată de posibilități reale Stăpânirea abilității devine creativă Cunoștințe practice, experiență și întâlnit, un număr mare de oameni participând activ la munca de creație, vorbind cu lucrările lor la toate expozițiile Uniunii, republicane și regionale, publicând articole, cercetări științifice pe paginile organelor de presă locale și centrale Acest fapt este important Ajută la menținerea unei atmosfere creative în sala de clasă O atmosferă creativă , dăruire, lucru cu sclipire în orice afacere este un asistent fidel și de încredere În stăpânirea unei abilități, aceasta este cea mai necesară condiție prealabilă pentru succes Un studiu serios al tehnologiei, organizării și economiei producției încă de la primii pași ai educației la facultate este însoțit de cultivarea simțului estetic, a capacității de a percepe și de a crea frumusețe La orele de desen și pictură, grafica color și prelucrarea decorativă a naturii sunt introduse din anul III Astfel de sarcini contribuie la stăpânirea specificului limbajului decorativ al artei aplicate , la dezvoltarea simțului proporțiilor, la înțelegerea posibilităților inerente expresivității siluetei în anumite combinații de culori Frumusețea plasticității, ritmul, proporționalitatea formelor liniare și tridimensionale, capacitatea de a transmite idei creative, sentimente, experiențe în limbajul acestor forme sunt asimilate de către elevi în mod organic, determinându-i să lucreze cu sens asupra formei Fiecare subiect special, în timp ce își rezolvă propriile sarcini specifice, participă în același timp la îndeplinirea unei sarcini mai ample - dezvoltarea creativă generală a elevului O trăsătură distinctivă a facultății este concentrarea eforturilor sale pe studiul serios al artei populare, moștenirea clasică Cursul de istorie generală a artelor este completat de cursuri speciale de istoria costumului, ornamentarea țesăturilor și alte tipuri de artă decorativă Partea teoretică a acestor cursuri este susținută de practică creativă, munca în muzeele din Moscova, Leningrad, Ivanovo, Zagorsk și alte orașe, centre de artă și meșteșuguri populare Familiarizarea studenților cu monumentele de arhitectură ale clasicismului rus - Leningrad, Pușkin , Pavlovsk, Petrodvorets, Gatchina - schițe în Muzeul Rus, Muzeul de Etnografie , Muzeul Ermitului de Stat, Muzeul de Artă Populară - toată această activitate educațională și educativă, încorporată în programa facultății și desfășurată sub îndrumarea unor profesori calificați, aduce o contribuție serioasă la formarea idealurilor estetice, viziunea creativă asupra lumii a viitorilor artiști În studiul și dezvoltarea celor mai bune tradiții artistice naționale, cadrele didactice ale facultății iau poziții care protejează împotriva utilizării superficiale, pur formale, a valorilor artistice din trecut Eforturile principale sunt îndreptate spre dezvoltarea unor metode creative progresive inerente patrimoniului artistic Optimismul artei populare, începuturile sale de afirmare a vieții, integritatea, concizia și strălucirea limbajului pictural - acestea sunt calitățile care îndeplinesc cerințele moderne înalte Formate ca bază a arsenalului de mijloace expresive ale artistului modern, îmbogățite cu mijloacele expresive și idealurile timpului nostru, ele îl ajută să creeze lucrări de care au nevoie oamenilor, incluse organic în viața noastră de zi cu zi După ce au trecut prin toate etapele de pregătire până în anul al cincilea, când începe munca mai întâi pe o temă liberă și apoi pe un proiect de absolvire, studenții sunt suficient de pregătiți pentru a rezolva probleme creative grave Nu întâmplător, desigur, a fost făcută o cerere generală pentru cinci proiecte de diplomă ale absolvirii în a secției de textile a facultății de către o organizație de arhitectură care proiectează un centru turistic de importanță internațională în orașul Suzdal, prin hotărâre a Consiliului de miniștri ai URSS Dorința de a include produse realizate după desenele câștigătorilor de diplome în interioarele complexului în construcție s-a datorat și nivelului artistic ridicat al lucrării, conformării acestora cu conceptul general al complexului turistic arhitectural din Suzdal Încă de la începutul lucrărilor pe proiecte de produse textile, studenții au fost familiarizați cu proiectele arhitecturale ale interioarelor , cu caracterul și stilul lor Vizitele pe șantier, pătrunderea în spiritul arhitecturii orașului antic Suzdal cu originalitatea și poezia sa au deschis calea pentru o muncă fructuoasă Ca urmare, au fost finalizate mai întâi proiecte, apoi lucruri în material, nu identice în stilul lor creativ individual , ci unite printr-o idee comună, percepția creativă vie a moștenirii naționale și populare ruse care stă la baza lor Deci, de exemplu, T Kudryavtseva și V Drobyshevsky au mers în moduri diferite când au lucrat la compoziții de tapiserii pe tema „Suzdal” Tapiserii realizate conform dezvoltate proiectele noastre de absolvire Drobyshevsky l-a văzut pe Suzdal așa cum o descrie cronicarul - un oraș-cetate din perioada dintre conflictele civile Catedrala Pokrovsky, din piatră albă, și puternicele ziduri de fortăreață care o înconjurau cu turnuri de portiere au servit drept refugiu pentru locuitorii din Suzdal în acele vremuri tulburi și agitate „Oraș-piatră” – așa o numește cronicarul din Suzdal din acele vremuri Tocmai în acest fel, cu numele preluat din anale - „Suzdal-grad-stone”, Drobyshevsky reproduce fragmentul caracteristic păstrat al acestui oraș pe tapiseria sa Fundalul dinamic care seamănă cu nori-tunet este echilibrat în această lucrare de cele statice monumentale De mai multe ori Kudryavtseva a mers la Suzdal, a studiat-o, impregnată de originalitatea sa Și, în cele din urmă, Suzdal s-a deschis față de ea ca un oraș în care realul, trăind de secole, s-a împletit cu aproape inexistent, păstrat accidental, retrăgându-se irevocabil în trecut Ea a văzut orașul, așa cum ar fi, de la înălțimea clopotniței de observație a Mănăstirii Rizpolozhensky, în toată diversitatea bizară a aspectului său Kudryavtseva a descris-o pe Suzdal cu numele „Clatita” cu numele „Clatita” cu numele „Clatita” de Kudryavtseva cu numele „Clatita” Ea a decis să-și înceapă compoziția de la pictura populară Gorodets a roților care învârt În tripticul „Festivalul primăverii” cu cavaleri sclipitori călare pe troici, negustori simpatici ai secolului al XIX-lea, samovare ruși și băuturi de ceai de Rakitsky, nu fără umor , ea a reprodus viața negustorului mic- burghez Gorodeți care se scufundase în trecut , folosind cu pricepere măiestria magnifică a cioplitorilor și pictorilor săi populari Panoul triptic al soților Rakitsky, realizat în tehnica picturii manuale pe mătase, poate servi ca exemplu de regândire creativă a patrimoniului popular național S-au îmbinat bucuria emoțională , optimismul, caracteristice artei populare aici cu o cultură artistică înaltă, cu viziunea asupra lumii a unui artist modern * arte decorative Exemplele deja citate dau o anumită idee despre cât de diferite sunt drumurile parcurse de tineri în munca lor, cât de diverse sunt interesele și căutările lor creative Între timp, subiectele la care au lucrat studenții la diplomă în sunt mult mai ample și mai diverse Pe lângă cele deja menționate , au fost realizate următoarele tapiserii : „Arhitectura Cehoslovaciei Vechi” - V Aronov, „Circul” - A Mikhailov, „ Povestea pădurii” - A Mitrofanov, „Teatrul mimetismului și gestului” - L Ikonnikova Panouri în tehnica picturii manuale pe mătase și alte țesături au fost realizate de: L Mayorova – „Anotimpurile”, N Motorina – „Petrecerea ceaiului”, N Barabanov – „Festivalele populare” În rezolvarea fiecăreia dintre aceste teme s-a investit multă cercetare creativă, o atitudine de autor interesat Așadar, de exemplu, L Ikonnikova a vizitat de multe ori Teatrul de mimică și gest, impregnată de jocul specific și expresiv al actorilor săi, a studiat reacția publicului - un indicator al puterii impactului jocului, a făcut multe schițe, diverse schițe, înainte ca tema tapiseriei să-și primească întruchiparea finală în compoziție monumentală și decorativă Facultatea, aparent, face ceea ce trebuie, oferind studenților diplomați ocazia de a-și testa forța în interpretarea unor lucrări mari, serioase, adesea cu compoziții cu mai multe figuri, cu compoziții care includ monumente istorice de arhitectură, despre poetic, basm, teme și intrigi filozofice sau dramatice În astfel de lucrări se manifestă cel mai clar și mai convingător abilitățile remarcabile ale multor absolvenți Principiul muncii intenționate pe o anumită temă, pe o anumită imagine artistică este, de asemenea, caracteristic altor specialități ale facultății Astfel, în , diplomații departamentului de modelare a costumelor au lucrat pe astfel de subiecte: „Costumul miresei” - E Pronskaya, „ Rochie pentru femei cu pictată manual ” - N Kuznetsova, „Rochie elegantă pentru femei” - V Sharova, „ Costum pentru preșcolari „- S Wasserman și alții Designerii de modă au dezvoltat fiecare temă în zece versiuni, iar fiecare versiune a fost prezentată pe o tabletă separată Poate că această abundență de opțiuni este unul dintre motivele unei lucrări insuficient de aprofundate asupra imaginii și îmbunătățirii prezentării grafice a proiectelor Aparent, profesorii de la departamentul de modelare a costumelor ar trebui să se gândească la problema celei mai rapide metode de lucru la proiecte și la implementarea lor grafică Mulți absolvenți ai specialității ceramică (nu a existat nicio absolvire în această specialitate în ) au dezvoltat și o serie de proiecte interesante de absolvire Un grup de absolvenți a lucrat la proiectarea complexă a sălii de banchet a restaurantului, care este construită conform planului Inelului de Aur din Pereslavl-Zalessky Materialele epocii petrine au fost studiate în Muzeul de Istorie și în Muzeul Pereslavl-Zalessky, absolvenții au fost din ce în ce mai impregnați de originalitatea monumentelor de arhitectură ale acestui oraș Drept urmare, B Belyakovsky a realizat inserții ceramice originale în grătarul metalic care separă sala de banchet Combinația de argilă de șamotă și faianță, pictura sub glazură și glazurele colorate cu picurare au dat inserturilor un aspect romantic și un sentiment de autenticitate istorică Dispozitivul pentru kvas de E Ryzhova a fost realizat în același mod Ambele proiecte au fost foarte apreciate de Comisia de examinare de stat În acest caz, precum și în proiectele studenților secției de textile care au realizat lucrări pentru Suzdal, a fost de mare importanță ca lucrurile proiectate să aibă adresa exactă și ca lucrarea să fie realizată în strânsă legătură cu autorii lucrărilor de arhitectură proiecte Încurajarea independenței în căutările creative, promovarea dezvăluirii individuale a fiecăruia, crearea de condiții favorabile dezvoltării imaginației creative a artistului sunt cele mai necesare premise pentru creșterea sa creativă și munca de succes nu numai în pereții unei instituții de învățământ , dar și în viitor - în producție, în organizații de proiectare etc Din păcate, practica folosirii RUD -ului ca artist după ce primește o diplomă, chiar și cu onoruri sau cu laudele GEC, este plină de exemple triste de neînțelegere a acestui simplu adevăr Artistul aplicat, de regulă, este pus în producție în astfel de condiții care îi înăbușă inevitabil inițiativa creativă, tăie aripile fanteziei Rezervele imaginației creative ale artistului se epuizează foarte repede, nefiind completate cu impresii proaspete, întâlniri cu frumusețea în artă și în realitate Lucru în muzee, vizite la expoziții, conferințe de creație, lucru în aer liber - toate aceste activități în care artistul aplicat trebuie să se angajeze sistematic, zilnic, pentru ca priceperea sa să fie la nivelul profesional adecvat Mersul și observarea, observarea și experimentarea - acestea sunt varietăți ale operei de creație a artistului, nu mai puțin importante decât lucrarea finală - desen cu creion și vopsele pe hârtie Mai mult, al doilea fără primul, adică desenul, proiectarea fără reactualizare prealabilă și completarea stocurilor de impresii, fără observații, devine inevitabil viciat, inferior, împinge inevitabil artistul pe calea imitației, împrumutând din diverse surse create de cineva iar cândva forme de artă terminate Prin urmare, atunci când șefii întreprinderilor industriale în care lucrează artiștii își concentrează atenția principală pe includerea artistului în ritmul general de muncă al întreprinderii, obligându-l să lucreze în fiecare zi între zidurile întreprinderii pentru orele prescrise, aceștia comit un grav greşeală În astfel de condiții, cel mai capabil artist se va epuiza rapid și va deveni un eclecticist obișnuit Acesta este probabil motivul pentru care proiectele de curs și diplomă ale studenților se dovedesc adesea a fi mai înalt ca nivel artistic, mai proaspete, mai originale decât lucrările artiștilor cu mulți ani de experiență în producție Singura alternativă la această poziție poate fi o schimbare radicală a poziției artistului în producție Este necesar să-și controleze activitatea nu prin orele petrecute între zidurile întreprinderii, ci prin rezultatele muncii creative, proiectele sale, originalitatea lor, respectarea cerințelor estetice Această măsură, pusă în aplicare cu hotărâre și îndrăzneală, poate aduce la viață forțe creative încaputate și poate schimba semnificativ în bine calitatea artistică a produselor industriale de masă Artă Eduardo Kalnins G Karklin mare și unică într-un port mare ”, așa descrie prietenul său apropiat Artur Lapin semnificația lucrării remarcabilului maestru sovietic al portului de agrement În octombrie , Artistul Poporului din RSS Letonă, membru cu drepturi depline al Academiei de Arte a URSS, Eduard Fridrikhovich Kalninsh, a împlinit șaptezeci de ani Patruzeci și cinci dintre ei erau dedicați artei și activității pedagogice „Nu-mi plac aniversările din viața mea”, spune profesorul Kalninsh, „îmi amintesc întotdeauna că am trăit multe, dar am făcut puțin încă Este modestie sau o mare pretenție față de sine? Ambii Eduard Friedrichovich, ca și profesorul său Wilhelm Purvit, este sigur că „un artist este creat prin harnicie, iar talentul este doar un material din care poate ieși ceva sau nu poate ieși nimic ” Kalniņš consideră că factorul determinant în soarta artistului nu este momentul în care a luat o pensulă, ci experiența sa de viață De mare importanță este gama de interese, convingerile sale și o serie de calități de caracter, în special precum determinarea, perseverența și sinceritatea Deja din copilărie, artistului i-a fost insuflat ideea că „nimic nu se dă gratis unei persoane, chiar și pentru ca soarele să strălucească prin fereastră, trebuie să plătești” Familia croitorului din Riga Friedrich Kal se înghesuia acum într-o cameră umedă, semiîntunecată Prin urmare, duminica era cea mai mare sărbătoare pentru Eduard, când tatăl său l-a dus la Daugava pentru a vedea cum sosesc navele în portul Riga Apoi la întrebarea adulților: „Cine vei fi?” – răspunse ferm băiatul: „ Marinare” „Am plătit scump dragostea mea pentru apă în copilărie”, își amintește artistul și povestește cum în satul Inchukalna, unde și-a vizitat vara pe bunicul (păzitorul moșiei baronului Engelhart), barchuks l-au aruncat în un iaz, l-au abandonat de dragul lor plăceri, ca abandonarea unui cățeluș fără pedigree „Atunci nu numai că am învățat să înot, dar am realizat și două adevăruri importante pentru mine Prima este că fiul unui meșter sărac nu este în drum cu cei bogați; al doilea - pentru a te apăra, trebuie să fii puternic și abil Anii primului război mondial pentru Eduard da Kalnins au fost asociați cu noi încercări La fel ca mulți refugiați letoni , familia croitorului și-a găsit refugiu în îndepărtata Siberia La Tomsk, Eduard și-a întâlnit primul profesor de desen și pictură, artistul școlii realiste Evgeny Moșkevici Până acum, atelierul artistului își păstrează prima natură moartă cu un ulcior de lut, pictat în acei primi ani în atelierul lui Moshkevich Pânza s- a întunecat în timp, iar culorile de pe ea s-au crăpat Cu toate acestea, deja în această lucrare studențească , executată în maniera vechilor maeștri ruși, se poate simți cumva dorința tânărului autor în felul său - sincer și firesc - de a transmite percepția lumii obiective, sentimentul său din experienţă Pictorul siberian a fost primul care i-a sugerat lui Kalninsh ideea necesității unei educații speciale și l-a sfătuit să dezvolte în sine puterea de voință, o calitate necesară în munca creativă În taiga siberiană, Eduard Kalnynyp a devenit dependent de vânătoare Această ocupație curajoasă l-a ajutat mai târziu să devină un navigator curajos și călător O jumătate de secol mai târziu, maestrul portului leton își amintește cu mare apreciere și recunoștință primul său profesor de pictură În , Eduard Kalnynyp a devenit student la Academia de Arte din Letonia Aici îl întâlnește pe cel de-al doilea profesor și mentor principal - șeful nativ al școlii de peisaj din Letonia Wilhelm Yuryevich Purvit Sub îndrumarea lui Purvit, se formează individualitatea creativă a tânărului pictor, se dezvoltă două proprietăți esențiale ale caracterului său - autocritica și principiul Amintirile profesorului Purvit ocupă un loc important în biografia creativă a lui Eduards Kalnins „Toată lumea tremura în fața lui Purvit – studenți și profesori”, spune Eduard Fridrikhovich „Când a intrat în studio, a fost o tăcere tensionată Fiecare cuvânt pe care l-a spus a fost de mare importanță pentru noi, fiecare remarcă a fost luată în considerare fără îndoială Nu exista o autoritate egală între artiști Academia a fost creația preferată a lui Purvit A luptat mult și din greu pentru crearea lui, a luptat pentru principii realiste în artă Dar nu a fost atât de ușor în anii Cu mare grijă, profesorul a tratat stropirile personalității noastre creatoare independente, nu și-a impus niciodată metodele, ci a subliniat întotdeauna importanța decisivă a imaginii în artă și a cerut autenticitatea acesteia Munca, munca neobosita in aer liber Purvpt pus mai presus de toate Prin urmare, motto-ul clar și concis al purvitoviților a fost: „Nici o singură zi fără muncă în aer liber! ” Eduard Kalnynyp este unul dintre puținii elevi care nu și-a imitat niciodată profesorul nici în modul de a scrie, nici în alegerea materiilor Deja în anii săi de studenție, Kalniņš are propria sa gamă de teme, colorarea sa preferată de frasin argintiu Studentul pictează de bunăvoie peisaje cu apă, dar spre deosebire de Purvit, fără copaci , el introduce adesea motive de gen în compoziție Pentru peisajele sale, el alege de obicei o zi înnorată sau ploioasă, crezând că într-o astfel de stare natura îi deschide mari oportunități pentru soluția tonală a peisajului Și mai târziu, când Kalnynyp a devenit un pictor celebru , lucrările sale s-au distins întotdeauna prin pătrunderea subtilă în frumusețea poetică discretă a naturii, care este un mediu prietenos pentru viața și munca umană și o soluție atentă la problemele tonale și picturale De regulă, Purvit însuși a selectat lucrările elevilor săi pentru expozițiile studențești de toamnă În ciuda rigurozității selecției, Eduards Kalnins a expus o mulțime de lucrări, multe dintre ele au fost cumpărate din expoziții Dar într-o zi, la următoarea selecție a lucrărilor pentru expoziție, a apărut o diferență de opinii între profesor și student Acest conflict intern a avut un impact semnificativ asupra dezvoltării ulterioare a operei tânărului pictor „Ca întotdeauna, Purvit a examinat fiecare dintre lucrările mele mult timp și cu atenție își amintește Eduard Fridrikhovich - Un scurt „goes” alternat cu o lungă pauză Dintre toate studiile pictate în acea vară, Sunset with Cows mi s-a părut cel mai de succes Dar Purvit din anumite motive a pus-o deoparte pentru cei respinși Depășindu-mi jena , am spus: „Și după părerea mea, domnule profesor, această lucrare ar putea continua ” După o pauză, profesorul a spus: „Ei bine, atunci dă-i drumul!” De atunci, îmi selectez singur lucrările pentru expoziții Aceasta a fost o lecție bună pentru mine în dezvoltarea autocriticii În , Eduard Kalninsh începe previziunile sale nu s-au adeverit Portretul lui Varslavan a rămas singura lucrare de portret din opera lui Eduard Kalnynyp Întrebat de ce nu se mai angajează în pictura de portrete, artistul răspunde cu o glumă: - Evident, pentru că a făcut un jurământ mării de a fi cântăreața lui Începând cu lucrarea de diplomă „După ploaie”, toate lucrările majore create de Kalnynypem sunt bine cunoscute în Uniune și în străinătate S-a scris mult despre meritele lor artistice și despre originalitatea priceperii picturale în arta presei vedice, cu toate acestea, modul în care au fost create aceste lucrări, ceea ce le-a inspirat temele și intrigile, nu a fost acordată atenția cuvenită E Kalninsh Pânze noi Ulei participa la expozițiile organizate de asociația „Sadarbs” Debutul studentului - „Portretul pictorului Francis Varslavan” (din păcate, această lucrare este puțin cunoscută publicului modern ) atrage atenția maeștrilor letoni ai picturii portretistice Tabloul a fost pictat cu o dispoziție grozavă - proaspăt, cu o pensulă largă, energică În colorarea generală caldă, ies în evidență accente luminoase separate „Dar acest purventist s-ar fi putut dovedi a fi un bun portretist”, a remarcat Voldemar Tonet Profesorul Tone de la Academie era cunoscut drept „ soarta destinelor studenților” Dar de data aceasta atentie Acum, editura „Liesma” a planificat o monografie extinsă despre pictor, care cu siguranță va umple acest gol Cred că ar fi oportun să ne oprim în termeni generali asupra istoriei creării lucrărilor individuale - de reper - ale artistului, care au jucat un rol semnificativ în determinarea conceptelor sale estetice Portretul dubei Varslov vândut la expoziție (a fost achiziționat de Muzeul orașului Riga în ) i-a permis lui Eduard Kalnynyp să facă o călătorie în străinătate, să se familiarizeze cu capodoperele clasicilor germani, olandezi și belgieni, să intre într-un curs despre problemele picturii moderne pesimismul lor și perversia deliberată a formelor naturii, diferitele curente ale artei moderne, inclusiv misticismul și deformarea expresionismului și suprarealismului , au fost profund străine elevului școlii realiste letone Criza spirituală, dorința de a scăpa de spectrul opresiv al abordării fascismului în lumea misticismului și a fanteziei au fost un fenomen comun în arta Europei de Vest la sfârșitul anilor și începutul anilor Simptome similare au avut loc și în pictura Letoniei burgheze din acei ani Cu toate acestea, acolo au primit uneori o respingere adecvată din partea artiștilor de frunte ai tendinței realiste Departe de patria sa, Eduards Kalniņš a apreciat pentru prima dată cu adevărat semnificația tradițiilor naționale realiste și i-a pătruns cu și mai mult respect față de profesorii săi Dintre lucrările maeștrilor olandezi din a doua jumătate a secolului al XVII-lea, imaginile de gen ale lui Jan Vermeer (din Delft) au fost în special în consonanță cu pictorul leton Rafinate la culoare și clare plastic, l-au captivat prin echilibrul lor spiritual și legătura armonioasă cu mediul înconjurător Punctul final al traseului creator, Belgia, este o țară a cărei artă a influențat pictura lui Kalnynyp, a îmbogățit-o cu noi subiecte Paleta artistului nu numai că a devenit mai caldă și mai strălucitoare, dar a devenit mai decorativă și mai expresivă Odată cu modelarea cut-off, Kal folosește acum cu succes metoda de transfer al volumului după culoare În Belgia, i-a venit și ideea tezei „After the Rain” A plouat, o ploaie scurtă de vară, și a spălat contururile norilor Parcă lăcuită, pavajul strălucea în piață Sub șopron stăteau o pereche de cai mari de dafin (și, moștenind, ovăz mestecat) Pe fundalul sidef al ansamblului urban, s-a remarcat ca un loc pitoresc compact Pentru prima dată pictura „Sub ploaie” a fost expusă în la Riga, la expoziția de lucrări de diplomă Era o pânză de doi metri, pictată într-o schemă sofisticată de culoare argintiu-cenuşă Luminozitatea deosebită a culorilor, parcă ar radia o strălucire venită din interior, a creat iluzia de vibrare a aerului, menținând în același timp perceptibilitatea materială a spațiului mediului ambiant Centrul ideologic și vizual al compoziției - calul de sub baldachin - a fost pictat de autor deosebit de suculent și cu mare putere expresivă a pensulei Eduard Kalnynsh a pornit pe o cale creativă independentă ca un pictor excelent pregătit profesional, cu un stil original deja stabilit și o gamă preferată de subiecte Și, în ciuda acestui fapt, nu avea o bază materială solidă Pentru a-și desfășura profesia preferată, tânărul artist a fost nevoit să-și caute un venit mai mult sau mai puțin permanent, în special, pentru a prelua comenzi pentru etichete de la societatea comercială Valmiera Mineral Water La începutul anilor , la expozițiile de la Sadarbs au apărut o serie de lucrări semnificative ale lui Eduard Kalnynyp, scrise în principal într-un anotimp ploios înnorat - „Piața Castelului Berlin”, „Piața Primăriei din Riga”, „Daugava”, „Navele gri ”, - care l-a identificat ca un maestru original rafinat al colorării „cenușii” În , un eveniment semnificativ a avut loc în viața artistică a Letoniei - Academia de Arte a anunțat un concurs pentru acordarea „Premiului Roma” (o călătorie creativă anuală în Italia) pentru cea mai bună lucrare de pictură Wilhelm Purwit a fost inițiatorul acestui eveniment și a condus el însuși juriul competiției Criteriul de evaluare a competențelor profesionale pentru participanții la competiție a fost foarte ridicat Pictorul peisajului marin Kalnynsh s-a pregătit serios pentru acest test — Studii ale mării cu bărci și pescari au fost scrise de mine mai ales atunci , — își amintește Eduard Fridrikhovich, — dar pofta semantică nu a fost cumva determinată Și numai după căutări lungi și încăpățânate am întâlnit în sfârșit pe bereta satului de pescari Lapmezhciem prototipurile viitoarei mele picturi („Dulgherii”) Era o dimineață însorită de duminică, plutașii stăteau în barcă și jucau cărți Duși de joc, nu m-au băgat în seamă multă vreme Eu, stând la bordul barului casa, m-am înconjurat în jurul lor, făcând schițe din diverse unghiuri M-a interesat mai ales tipul care stătea la jumătatea drumului spre mine Avea chipul aspru de „ lup de mare” Ulterior, după ce am pozat , am încercat să-i păstrez asemănarea portretului Astfel, a fost găsit centrul compoziției cu o barcă trunchiată și patru jucători Oprirea a fost pentru peisaj Coasta Lapmežciems i s-a părut artistului prea monoton și atipic pentru Letonia Prin urmare, a ales panorama Daugavei cu ansamblul arhitectural Riga Colorarea imaginii este susținută în tonuri maro-gri, cu accente decorative separate În primăvara anului , Eduard Kalnynyp a devenit laureatul „Premiului Roma”, iar tabloul său „Dulgherii” a devenit mândria Galeriei Naționale de Artă După întoarcerea sa din Italia, în , a avut loc o expoziție personală cu lucrările artistului, care nu numai că a rezumat prima sa perioadă de creație, dar și structura figurativă a compoziției se modifică în consecință În loc de pescari posomorâți și autonomi - eroii picturilor din perioada pre-sovietică - stăpânii mării acționează acum în fața privitorului - oameni curajoși , plini de propria lor demnitate și dragoste pentru profesia lor curajoasă Culoarea picturilor artistului devine mai strălucitoare, mai veselă Acum Kalnynyp își pictează pânzele în principal în lumina puternică a soarelui, fără să se teamă de sunetul intens al culorii Deja primul tablou important pictat în epoca sovietică, New Sails ( ), îi aduce artistului o mare recunoaștere la expozițiile din întreaga Uniune și din străinătate Nu fără dobândă E Kalnynyp VII Regata Baltică Ulei a determinat locul principal al picturii sale în Letonia pre-sovietică Eduard Kalnynyp a venit în arta sovietică ca un artist matur, cu o mulțime de bagaje creative și concepte estetice bine stabilite Împreună cu colegii săi, maeștri ai picturii din generația veche și mijlocie, a luat cel mai activ rol la formarea artei noi, socialiste a republicii Dacă mai devreme în pictura lui Eduard Kal au predominat acum peisajele de cameră și compozițiile de gen mici, atunci deja la primele expoziții sovietice a apărut cu pânze mari Vmatic Și deși artistul rămâne în continuare fidel temei mării și vieții satelor de pescari, ea capătă în picturile sale un alt sens, de afirmare a vieții asupra istoriei creării sale De mulți ani de muncă la portul de agrement, pictorul a stabilit relații de prietenie puternice cu pescarii din satele de coastă Nu aparținea acelor artiști care pictau marea doar de pe mal Eduard Kalnynyp însuși era un excelent marinar și cunoștea perfect specificul industriei pescuitului Acest lucru i-a ridicat foarte mult prestigiul în rândul lucrătorilor mării În , Eduard Fridrikhovich a început să predea la Academia de Arte, i s-a acordat titlul de profesor Munca pedagogică a ocupat mult timp, iar artistul putea merge la schițe doar duminica Odată ajuns în Kaugurciem, și-a găsit prietenii pescari la muncă - stăteau într-o barcă lungă și coaseau frânghii la pânze noi Fețele și mâinile bronzate ale pescarilor ieșeau în evidență în contrast cu alb câmpul pânzei, dând întregii scene o atmosferă festivă În interpretarea creativă a artistului, noile pânze au primit o interpretare simbolică - reprezintă începutul unei noi vieți, strălucitoare și vesele Privind această lucrare, ne amintim involuntar de pictura timpurie de gen The Carpenters ( ) Ambele picturi se află acum în expoziția permanentă de artă letonă la Muzeul de Artă de Stat al Republicii noastre În compoziția acestor lucrări există puncte comune de contact - o plasare similară a figurilor, adecvarea ipostazei Cu toate acestea, esența ideologică a picturilor este diferită Dacă în „The Rafters” figurile jucătorilor joacă doar rolul unei declarații a intrigii, atunci pescarii din kartingul „New Sails” sunt personajele principale care conduc centrul semantic De aici trăsăturile clar exprimate ale modernității , o dezvoltare clară a personajelor, o dispoziție veselă, optimistă În mod corespunzător, structura picturală a imaginii s-a schimbat și ea - mișcarea loviturii a devenit mai calmă, textura a devenit mai fină, forma a devenit mai generalizată Pe aceeași temă, în , artistul a creat un tablou de gen „After the Catch”, susținut într-o gamă neobișnuită de violet-albastru Personajele tabloului - doi pescari bătrâni - sunt scrise din suflet, cu o mare autenticitate de viață Subliniind natura severă bună a manierelor personajelor sale , autorul nu se zgâriește cu detalii - modelează cu dragoste fețe întunecate și ridate, E Kalninsh Tăcere Ulei mâinile suprasolicitate cu degetele înnodate Mărind armăturile, Kalninsh folosește tehnica sa favorită de compoziție de trunchiere a unei părți a bărcii Marea, „modelul” preferat al lui Kalnynyp, a rămas pentru tot restul vieții o sursă inepuizabilă de inspirație și studiu atent pentru artist Înainte ca de sub pensula pictorului să se nască pânze mari monumentale , el a scris sute de „capriccios” marine Variabilitatea constantă a stării de spirit a mării este transmisă de artist cu o subtilitate aproape muzicală - fie într-o cheie lirică calmă („Litoral”, „Litoral în Skulte”, „Seara lângă mare”), apoi într-un sunet major de culori fierbinți ocru („Apus de soare la mare”), iar în scenele unei furtuni iminente, peisajul capătă un caracter dramatic („ Jos barcile”, „Regata”) „Culoarea, ca orice tehnică de pictură, nu este un scop în sine pentru mine ”, spune profesorul Kalnynsh „Ea este întotdeauna condiționată de conținutul imaginii și de starea de spirit a naturii De asemenea, alegerea dimensiunii pânzei în lucrările mele nu este niciodată întâmplătoare În opera lui Eduard Kalnyp din ultimii ani, întâlnim adesea picturi sub același nume - „Regata” Cea mai populară dintre toate regatele pe care le-a scris a fost VP Baltic Regatta ( ) În această lucrare, artistul a reușit să creeze o imagine generalizată a Mării Baltice și a întinderilor sale Pe fundalul unui cer luminos, pânzele a două iahturi se profilează ușor Mișcarea maselor mari de compoziție din partea centrală a tabloului este contrastată de pictor cu o schimbare complexă de ritmuri în partea inferioară - un peisaj al unei mări amenințător de spume Pictura densă a apei este susținută într-o tonalitate albastru-verde, cu creste albe de valuri ieșind în evidență în contrast Toate acestea creează un sentiment vizibil de mare emoție interioară, tensiune , În , după o ședere de patru luni în Atlantic, Eduard Kalninsh își creează faimoasa pictură - „Peștele în Atlantic” „Chiar și în tinerețe, am auzit poveștile pescarilor că oceanul are un discurs foarte expresiv pe care doar marinarii curajoși îl pot înțelege”, spune artista „Toate acestea mi-au intrigat imaginația Când am vizitat eu însumi Atlanticul, am fost personal convins de corectitudinea acestor povești Cea mai impresionantă priveliște a fost o furtună în ocean, pe care am încercat să o înfățișez în imaginea „Pescarii în Atlantic” Catargul înclinat abia susține presiunea vântului Pescărușii sunt anxioși Valurile care se ridică sus deasupra pupei biciuie vasul încărcat cu pește Figurile pescarilor sunt prezentate de artist în tensiune Sunetul dramatic al imaginii , susținut într-un ton întunecat și saturat, îmbunătățește peisajul pătos cu nori învolburați amenințători În această lucrare, rolul personajelor individuale nu este subliniat Autorul și-a stabilit scopul de a arăta calmul și curajul întregii echipe de pescari Viața creativă a artistului se petrece într-o muncă neobosită, în căutarea intenționată a unor mijloace din ce în ce mai noi de exprimare figurativă, în perfecționarea constantă a abilităților sale de pictură Munca pedagogică ocupă un loc important în viața lui Kalnynyp Urmând cu fermitate principiile realiste ale predării la școală, el, ca și profesorul său, împărtășește cu generozitate experiența sa elevilor, oferindu-le libertate deplină pentru dezvoltarea independentă a individualității creative Cu toate acestea , cu toată rigoarea și peremptorietatea, Eduard Kalnynsh se opune oricărei distorsiuni a formelor naturii și lipsei de conținut a artei în numele „originalității ” În timpul celor treizeci de ani de predare la Academia de Arte din Letonia, profesorul Kalniņš a pregătit mai mult de o generație talentată de maeștri ai picturii de peisaj și de gen Printre elevii săi se numără artiști celebri precum Janis Osis, Edgar Iltner, Indulis Zarin , Rita Valnere, Boris Berzpin și mulți alții P P Konchalovsky: " portret N P Konchalovskaya L Cântăreaţă Piotr Petrovici Konchalovsky spunea adesea că îi făcea o plăcere deosebită să argumenteze cu realitatea, cu viața însăși Prin o astfel de „dispută” nu se înțelegea opoziția modernistă a artei vieții, ci dorința de a o reflecta cât mai strălucitor și cât mai original Unul dintre cele mai fructuoase rezultate ale unei astfel de „dispute” a fost portretul fiicei artistului N P Konchalovskaya (TG, ulei, ) Aceasta este poate cea mai de afirmare a vieții opera a maestrului Natalya Konchalovskaya, acum o scriitoare binecunoscută, avea douăzeci și doi de ani la acea vreme „Era vremea mea tânără și provocatoare”, își amintește N P Konchalovskaya „Apoi am lucrat mult acasă cu treburile casnice, ajutându-l pe tatăl meu Dar îi plăcea și să se distreze , să danseze Viața era în plină desfășurare la această fată, nepoata iubită a lui Surikov, plină de viață, energică, mobilă Pictorul, care era îndrăgostit de Titian la acea vreme, putea să se potrivească foarte bine cu compoziția oricăruia dintre portretele Laviniei pentru o astfel de natură Acest lucru ar putea părea foarte impresionant și ar decora „parafraza” galeriei lui Konchalovsky o altă capodoperă Dar aici dorința de a „argumenta cu realitatea” a fost atât de mare încât a umbrit toate calculele Aici, poate pentru prima dată, Konchalovsky a vorbit propria sa limbă de la început până la sfârșit Limba unui maestru mare și matur Contrar obiceiului său, nu a mai compus intriga și nu a „aranjat” compozițiile Viața însăși i-a îndemnat la „adversarul ” „Odată , mergeam la una dintre serile de dans”, spune N P Konchalovskaya „Am îmbrăcat o rochie de mătase roz și pantofi cu catarame O cataramă a continuat să alunece M-am aplecat să o corectez Așa a decis tatăl meu să-mi scrie Artistul a desfășurat figura portretizată pe o pânză mare, aproape pătrată , luând-o într-o perspectivă dinamică și îndrăzneață Curba elastică a unui corp tânăr plin, dar puternic construit, „ușor” , mișcarea lină a mâinilor închise pe jumătate goale, întoarcerea energică a capului cu fața către privitor - doar aceasta transmite esența unei străluciri unice, vesele natură Și cât de organic se îmbină cu o poziție liberă și directă un zâmbet larg și prietenos pe o față mare, frumoasă, în stil rusesc, strict încadrată de păr întunecat și fin pieptănat Ochii mari și strălucitori , care privesc chiar de sub sprâncenele groase, un nas ușor răsturnat, prospețimea înfloritoare a obrajilor bronzați transmit unic, numai ei, Natalya Konchalovskaya, plinătatea și vivacitatea inerente Dar aproape rolul principal în caracterizarea majoră, care afirmă viața, a imaginii este jucat de propria sa soluție picturală „Principalul lucru în pictură este pictura”, a spus Konchalovsky, parafrazând cuvintele binecunoscute ale lui Pușkin despre poezie Și, poate, nicăieri nu a demonstrat acest adevăr atât de convingător ca în acest portret Baza sistemului său de culori este un punct uriaș luminos al unei rochii roz strălucitoare Așa cum odată o cioară în zăpadă de Surikov a fost o cheie pitorească pentru „Boyaryna Morozova”, așa și aici această mătase roz minunat de luminoasă, mobilă, strălucitoare a fost pentru Konchalovsky acea verigă decisivă, apucând de care a „tras” întreaga imagine „S-a vorbit mult despre acest portret dar când am pictat, am fost absorbit de un singur lucru: să transmit cât mai exact strălucirea mătăsii, nu m-am gândit la nimic altceva ”, și-a amintit artista Această mărturisire, care poate părea paradoxală, este de fapt foarte profundă și serioasă Știm cât de atent și minuțios a „lucrat” Konchalovsky principalul lucru în portretele sale - capul, mâinile, a atins asemănarea etc și, desigur, în primul rând, prin aceasta a dezvăluit „ideea de bază” a personajul reprezentat Dar cum Piotr Petrovici Konchalovsky Text de V A Nikolsky M , , p P Konchalovsky Portretul lui N P Konchalovskaya Ulei un adevărat pictor, el a înțeles că numai aceasta nu ar da o imagine artistică vital expresivă, că mai era necesar să se lucreze foarte bine culoarea , textura - într-un cuvânt, întreaga latură picturală a operei - și că era necesar pentru a ghici fără greșeală câteva legături de culoare definitorii, „de impact”, caracteristice acestui portret special Este greu de exprimat în cuvinte cât de activ contribuie la dezvăluirea puterii emoționale a imaginii, care este poate cel mai important lucru rochia luminoasă, pictată cu pricepere, îmbinată cu figura de viață plină a fetei și, prin urmare, părând vie în această lucrare pânză , aparent pictată de un singur spirit, nu a fost deloc creată rapid N P Konchalovskaya își amintește că au fost cel puțin douăzeci de sesiuni Am subliniat (și artistul însuși a vorbit despre asta) absența oricărui calcul premeditat în lucrarea la acest portret, care este atât de caracteristică multor lucrări anterioare ale maestrului Acest lucru, însă, nu înseamnă că nu există deloc o logică constructivă aici Dimpotrivă, aici sărbătorește o mare victorie, pentru că este profund ascunsă și nu se anunță atât de tare ca într-o serie de picturi pre-revoluționare ale lui Konchalovsky La o privire atentă asupra portretului, compoziția sa formată în mod natural și aparent foarte liberă dezvăluie o mare armonie interioară, coerență arhitectonică și armonie Figura celui înfățișat, ca un izvor viu bine înfășurat, se potrivește perfect într- un cerc, sau mai bine zis, într-o minge, care, la rândul ei, pare înscrisă în spațiul cubic al interiorului Acest laitmotiv geometric al portretului este uimitor exprimat prin contururile rotunjite ale spatelui fetei , rochia ei, ritmul pliurilor largi de mătase Centralitatea elastică și ordinea matematică a compoziției conferă o poziție aparent aleatorie, trecătoare, calm și stabilitate, măresc semnificația internă a imaginii și subliniază compactitatea acesteia Acest lucru este servit și de colorarea tabloului, al cărei ton este stabilit de culoarea mare, larg lucrată, a figurii roz, care iese în relief pe fundalul cenușiu-ocru al peretelui Cu toate acestea, poza este decorativă festiv Mătase roz strălucitor, joacă în lumina zilei cu lumini roșu, alb albastru, garoafa aurie a unui corp negru, tapițerie pentru bănci verde smarald - toate acestea, fiind armonizate cu măiestrie Aceste pliuri i-au luat mult timp pictorului „Foldurile rochiei au fost poate cel mai dificil și mai greu de lucrat la acest portret”, spune N P Konchalovskaya „Din moment ce era imposibil să stau într-o anumită poziție mult timp, m-am îndoit din când în când și când am a luat din nou poziția dorită , pliurile s-au așezat diferit și a fost nevoie de un efort mare ca tatăl să-și transmită vitalitatea lipsită de artă ”( este menționată înregistrarea conversației cu N P Konchalovskaya) echilibrat, dă o bucurie de bucurie imaginii care respiră cu forță tinerească , prospețime și sănătate Mulți dintre cei care o cunoșteau pe Natalya Konchalovskaya la acea vreme confirmă asemănarea extraordinară a portretului cu modelul Dar, poate, cel mai remarcabil lucru este că, în timp ce crea un portret al fiicei sale, artistul a dezvăluit în ea câteva trăsături durabile, tipice, ale unei frumoase rusoaice Mai mult, le-a luat într-o interpretare specială, veselă strălucitoare, jubiloasă, festivă, atât de corespunzătoare naturii de viață-vesele a fetei Lunacharsky a văzut în portretul Nataliei Konchalovsky ceva asemănător cu Natasha Rostova Dar, poate, mai ales în ea de la eroic puternic, puternic în spirit și trup, frumuseți rusești pline de sânge Surikov - din portrete și „Captura orașului zăpadă ” Iar comunitatea aici nu este doar în tip, ci și în conceptul artistic al imaginii - puternic, vital, strălucitor, afirmând, în structura sa cea mai pitorească - într-o zidărie suculentă, temperamentală, saturată , irizată, ca niște pietre prețioase, culorile (Este demn de amintit că acest portret a precedat imediat noile pânze urbane ale artistului, în care influența lui Surikov a fost deosebit de puternică) În anii , și chiar mai târziu, lui Konchalovsky i s -a reproșat adesea îngustimea și „nerelevanța ” gamei sale tematice De altfel, pe vremea când artistul picta un portret al fiicei sale într-o rochie roz, Malyutin făcuse deja un portret al lui Furmanov, Cheptsov cu un portret de grup al comuniștilor rurali, Petrov-Vodkin și-a conceput „Muncitorul” Konchalovsky a rămas în cercul comploturilor și imaginilor intime de familie pentru o perioadă relativ lungă de timp Dar asta însemna că artistul era departe de problemele arzătoare ale artei sovietice? Răspunzând numeroșilor oponenți ai lui Konchalovsky, Lunacharsky scria: „Avem nevoie de bucurie, avem nevoie de elemente de afecțiune, de exultare în viața noastră și în artă, avem nevoie de senzații de forțe sănătoase - acest lucru este necesar pentru noi - și chiar, poate, mai ales necesar tocmai pentru că suntem într-o luptă acerbă Prin urmare, Konchalovsky nu ne poate fi străin Apariția și dezvoltarea unui astfel de artist printre noi este o binefacere pentru noi Astăzi, când sărbătorim de ani de la nașterea lui P P Konchalovsky, aproape nimeni nu va contesta faptul că portretul optimist și emoționant al lui N P Konchalovsky, afirmând clar o viață tânără, plină de sânge, vesel, precum cele mai bune portrete intime ale anilor realizate de M Saryan, P Kuznetsov și o serie de alți maeștri, au arătat o formă nouă, originală de realism, reflectând tendința proaspătă a erei sovietice A V Lunacharsky Expoziție de picturi de P P Konchalovsky - A V Lunacharsky Despre arte plastice, vol M , , p ideologică și estetică în jurul problemei educației artistice în anii Bazat pe arta plastică K Kulaev Primele documente ale Comisariatului Poporului pentru Educație („Principii de bază ale Școlii Unificate de Muncă”, „Regulamentul Școlii Unificate de Muncă”) au conturat principiile de bază ale partidului ale educației și educației artistice în noua școală Guvernul sovietic și-a pus sarcina nu numai de a „descoperi” și de a pune la dispoziție maselor largi ale oamenilor muncii comorile artei, ci și de a trezi artistul în fiecare om muncitor și de a-și dezvolta abilitățile creative într-un mod armonios În cadrul educației estetice, s-a subliniat în „Principiile de bază ale școlii unificate de muncă”, trebuie să se înțeleagă nu predarea unui fel de desen simplificat pentru copii, ci dezvoltarea sistematică a simțurilor și a abilităților creative, care extinde oportunitatea de a bucură-te de frumusețe și creează-o Ideile despre natura creativă a educației artistice, formulate în primul document oficial, s-au reflectat în primele programe ale școlii unificate de muncă și în discursurile profesorilor Cu toate acestea, înțelegerea atât a sarcinilor generale ale educației artistice, cât și a metodelor de predare a modelării, desenului și cântului nu a fost unificată Această poziție a fost cauzată de faptul că o deficiență gravă a primelor programe a fost superficialitatea și abstractitatea metodologiei propuse, care a făcut posibilă interpretarea subiectivă a prevederilor individuale Pe de altă parte, teoriile burgheze („teoria biogenetică”, „teoria educației libere”) și metodele de predare a cântului, modelajului și desenului au fost transferate în practica educației artistice de către profesorii pre-revoluționari Prin urmare, conținutul programelor s-a schimbat de la an la an în funcție de opiniile compilatorilor lor Școala de învățământ general a devenit un fel de focus pentru diverse abordări pedagogice ale problemelor educației artistice, un fel de laborator de căutare a unor noi forme și metode de educație artistică În practica școlii de muncă s-au implementat liniile directoare teoretice ale primelor programe ale Comisariatului Poporului pentru Educație, s- a testat eficiența metodelor de predare și educare prin intermediul artei Educația artistică nu și-a putut găsi soluția în cutare sau cutare program al Comisariatului Poporului pentru Educație, s-a îmbogățit prin practica profesorilor avansați, treptat, în căutare și luptă, a luat calea cea bună, reflectând dezvoltarea contradictorie a noului, proletar cultură „ Fiind parte integrantă a pedagogiei generale, strâns legată de artă”, scrie O A Apraksina, „ educația artistică nu a putut găsi o soluție suficient de completă la problemele sale până când pedagogia și arta sovietică nu au pornit pe drumul cel bun al dezvoltării sale Educația artistică a reflectat în creșterea sa acele trăsături, acele trăsături care au fost caracteristice acestor două zone ale culturii Trei tendințe au apărut în practica educației artistice în anii Unii educatori credeau că educația artistică se reduce la decorarea colorată a sărbătorilor revoluționare Al doilea a considerat-o ca educație politică prin intermediul art Pentru alții, educația artistică este educația artiștilor, creatorilor de artă O evoluție pozitivă în primii ani ai revoluției a fost aceea că literatura, teatrul, muzica și artele plastice au devenit parte integrantă a educației școlare În școli au fost create studiouri de artă plastică, teatre și cercuri literare și creative Mai mult, învățământul artistic era subordonat sarcinilor de clasă, învățământului comunist Totuși, trebuie subliniat că arta, ca fenomen estetic, s-a dizolvat în agitație și evenimente de masă (Ziua Pădurii, Ziua Păsărilor, campanii de semănat de primăvară și toamnă) Metoda complexă de construire a programelor care a predominat în anii a subordonat toate disciplinele ciclului școlar trei teme majore: natura, munca și societatea În plus, principalele teme complexe au fost completate cu cele festive: „Primul Mai - Sărbătoarea Internațională a MUNCIILOR Y SHCH IHSYA ” , „Munca de toamnă în sat”, „Marea revoluție socialistă din octombrie” Arta a fost privită de educatori ca o formare emoțională a complexului, ca un ajutor important în dezvoltarea unei viziuni de clasă asupra lumii Să încercăm să arătăm cum a fost folosită arta în cadrul unei metode complexe de predare și educație O operă literară a fost considerată de complexiști ca o prezentare artistică a evenimentelor revoluționare în limitele metodei pedagogice, ca o aprofundare a complexului Totuși, în cadrul metodei complexe au fost găsite multe forme și metode valoroase de educație artistică prin intermediul artei cuvântului Practica pedagogică a anilor a fost cea care a prezentat poziția asupra predării literaturii ca artă În anii , predarea literaturii ca artă nu era de conceput fără creativitatea literară a copiilor Pe paginile revistelor pedagogice În drumul către o nouă școală, Artă și copii și Educație în transport, o mare atenție a fost acordată acestei probleme de către teoreticienii educației artistice și profesorii școlari Toți autorii au fost de acord asupra unui lucru, că copiii ar trebui să studieze literatura în legătură directă cu propria lor creativitate „ Educația estetică este în primul rând dezvoltarea creativității estetice”, scria P Blonsky Profesorii complecși au folosit toate tipurile de artă în practica educației estetice, dar artele plastice au ajuns în continuare în prim-plan În programele metodei complexe, însă, nu a existat o abordare unificată a educației prin intermediul artelor plastice Unii educatori au privit „isolaborul” doar ca un mijloc de a servi campaniile politice următoare cu sloganuri, iar ca principale forme de lucru au fost propuse următoarele: slogan, afiș, diagramă, diagramă, design Alții au cerut încetarea „tot felului” de peisaje , naturi moarte, „tot felul de tendințe ornamentale ” și subordonarea artei plastice sarcinilor de producție, atât în materie, cât și în prezentarea conținutului Cu toate acestea, implicarea artelor plastice ca mijloc de educație artistică nu a înlăturat problema importantă a predării sistematice a competențelor profesionale în lecțiile de desen în cadrul unei metode integrate Încă din programele din , scopul principal al educației artistice prin mijloacele artelor plastice a fost de a oferi elevilor abilitățile elementare de desen Predarea artelor plastice se bazează pe achiziție P Blonsky Lucrări pedagogice alese M , , p studenți de alfabetizare generală fină Alături de aceasta, se asigură cunoașterea legilor de bază ale artei plastice, identificarea înclinațiilor artistice, dezvoltarea abilităților constructive și capacitatea de a aplica abilitățile dobândite pentru proiectarea estetică a mediului Astfel, creativitatea artistică a copiilor nu a fost izolată de viață, de activitatea viguroasă I-a umplut viața de zi cu zi cu frumusețe, cu o dorință reală de a crea o viață nouă Programul a dezvoltat în mod specific dezvoltarea anumitor abilități ale elevilor în concentrare Prima concentra trebuia să îmbine abilitățile practice cu activitatea creativă de amator în domeniul proiectării lucrurilor și să atragă atenția studenților asupra procesului de reprezentare grafică În al doilea concentr, pe baza pregătirii generale în arte plastice și a interesului pentru arte plastice, programul a recomandat ca în lecții să fie incluse sarcini constructive mai complexe și, alături de imagini grafice, să introducă elevii în mijloacele de reprezentare plastică Primul program a cuprins excursii la muzee de artă, expoziții, discuții despre artă, lupta împotriva vulgarității și prost-gustului, a chemat fiecare profesor să țină cont de caracteristicile individuale ale percepției fiecărui copil atunci când predă Abilitățile tehnice inerente adolescentului , îmbinate organic cu percepția sa, ar trebui luate ca bază pe care se construiește dezvoltarea sa artistică Materialul dat unui adolescent pentru muncă ar trebui să fie variat și rezonant în puterea sa: karan dashas ar trebui să fie tare și moi, culorile să fie transparente și dense, paleta ar trebui să fie variată Opera artelor plastice ar trebui alternată printr-o varietate de activități: a ) munca din natura; b ) excursii în natura înconjurătoare, observarea orașului și a peisajului rural Astfel, în primul program de predare a desenului se acordă o atenție deosebită laturii emoționale a procesului pedagogic, dar programul din nu a ținut cont de caracteristicile de vârstă ale elevilor Întreaga gamă de abilități și sarcini în artele vizuale recomandate de compilatorii săi nu s-ar putea încadra în cadrul strict definit al metodei complexe Prin urmare, în practica educației artistice școlare în anii , nu s-au folosit setările de program În au fost precizate multe prevederi ale primei programe școlare Noul program propune următoarele sarcini: a ) pregătire sistematică în bazele desenului și picturii; b ) familiarizarea elevilor cu elementele de bază ale unei imagini liniare și color pe un plan; c ) extinderea materialului vizual în scopul creșterii interesului pentru pictură Spre deosebire de programul anterior, cantitatea de lucru pe desen a fost determinată în mod specific aici, alfabetizarea vizuală a fost considerată ca o cunoaștere elementară cu elementele de bază ale graficii, sculpturii, arhitecturii și istoriei artei Prima secțiune prevedea cunoașterea elevilor cu caracteristicile liniare ale obiectului - silueta liniară a obiectului și structura acestuia, adică esența funcțională a obiectului, precum și cunoașterea a trei culori: roșu, albastru, galben și derivatele lor: verde, portocaliu, violet A doua secțiune a programului a prezentat elevilor caracteristicile liniare ale unui obiect în diferite poziții: o imagine liniară a volumului și mișcării (perspectivă) cu o caracteristică de culoare: gradarea culorii, expresia culorii a volumului Următoarele secțiuni au inclus caracterizarea liniară a două sau mai multe obiecte în raportul lor de contrast al formelor, conceptele de perspectivă, lumină și umbră Programul din propunea deja sarcina de a educa gustul artistic Dar noul program conținea și o serie de formulări inconsistente și vagi Deosebit de remarcabilă a fost combinația eclectică a desenului liber al copiilor cu desenul mecanic precis , care a făcut posibil ca profesorii să adopte o abordare diferită a programelor de educație artistică prin intermediul artei O altă înțelegere a procesului de predare a artei plastice apare în orientările metodologice ale lui V Pestel, J Pavlinov, V Beyer, A V Bakushinsky În mod ciudat, în practica educației artistice au coexistat viziuni diferite, uneori chiar împletite După cum a subliniat pe bună dreptate O A Apraksina : „Metode bazate pe dezvoltarea treptată la copii a tendinței de a desena, pe dezvoltarea inițiativei lor, pe observație, pe stăpânirea elementelor de bază ale desenului realist, au existat alături de metode de pregătire mecanică a mâinilor pentru a efectua geometrie cifre și cu metode care „protejează elevii de influența profesorului, protejează libertatea de creativitate a elevilor” Deci, V Pestel în articolul „Probleme metodologice ale predării artelor plastice” consideră educația estetică prin intermediul artei din punctul de vedere al teoriei „educației libere” Mai aproape de natură - acesta a fost sloganul acestei teorii Teoreticienii „creșterii libere” consideră că copilul nu este un material fără suflet, nici un bloc de marmură, că forțele creatoare sunt ascunse în copilul însuși, iar procesul pedagogic ar trebui să contribuie la eliberarea de tot ceea ce îl constrânge În procesul de învățare, ei au văzut violență împotriva unei persoane libere, holistice, cu gândire critică Teoreticienii educației gratuite au înlocuit învățământul de clasă, politic, cu orientare către mediul natural, pe care l-au considerat punctul de plecare al programului lor pedagogic Într-o perioadă de luptă de clasă acerbă, teoria educației gratuite propune teza armoniei dintre individualitate și lume, iar pe această bază se propune cultul copilului ca creator de valori artistice Ei au considerat orice proces de predare a alfabetizării vizuale drept violență împotriva abilităților creative și de auto- exprimare ale copilului V Pestel reduce desenul la manifestarea liberă și inconștientă a capacității copiilor de a crea valori artistice Sarcina principală a profesorului, în opinia ei, este să dea cea mai largă manifestare posibilă a acestei abilități, furnizând copilului material mai divers Aceste idei au fost reflectate în programul din - „Arta copilului însuși a fost pusă la baza programului de educație artistică în prima etapă” Cu toate acestea, Pestel a propus o serie de prevederi pozitive în materie de educație artistică Este conceput de ea ca un proces creativ, în urma căruia copilul învață să înțeleagă corect arta, să dezvăluie gândirea creativă a fiecărui artist, să înțeleagă forma picturală și plastică din picturi și sculptură Ea îl sfătuiește pe tânărul artist să nu-și reproducă mecanic percepțiile vizuale, ci să învețe capacitatea de a vedea, de a se încorda creativ, de a putea înțelege forma unui obiect - numai acest lucru va dezvălui copilului specificul artei plastice și stabileşte sarcini metodologice specifice profesorilor de desen Profesorul-artist trebuie să aleagă pentru copil exerciții care să-l oblige să privească intens, să-și prindă, să-și dezvolte imaginația, iar cu aceste exerciții să-l conducă pe copil în exprimarea conștientă a ideilor sale Respingând metoda copierii dintr-o natură nemișcată folosită în practica școlară, ea consideră că doar o natură mobilă poate trezi sentimentul creativ al copilului Trăirea naturii cu viața ei atrage și emotionează atenția, te face să-ți urmezi mișcările Fără îndoială, un astfel de proces creativ de lucru asupra expresiei unei forme vii, de înțeles, îl va conduce la o înțelegere a artei Adesea Pestel nu ține cont de caracteristicile de vârstă ale copiilor Astfel, opa cere de la copii pânze artistice mari ; neagă alfabetizarea academică, consideră că este inutilă pentru educația artistică „Dacă luăm ca bază”, scrie V Pestel, „luăm un sistem de aptitudini și desene, atunci această metodă nu dezvăluie nimic în artă Acest lucru va duce la faptul că băieții, după absolvirea școlii, nu vor înțelege niciodată domeniul artelor plastice , procesul creativ al imaginii, procesul gândirii creative, îi vom priva de înțelegerea lor despre o operă de artă ” Și aceasta duce la negarea efectivă a predării artelor plastice V Pestel atribuie profesorului rolul de observator pasiv în procesul de învăţare În opinia ei, doar remarcile profesoarei sunt valoroase, obligându-ne să ne gândim la corectitudinea procesului de lucru în sine, la înțelegerea obiectului imaginii Cu toate acestea, dorința lui de a-l învăța pe elev să înțeleagă modul în care este construită forma, de a-l face să arate clar și să simtă obiectul, înțelegerea structurii acestuia , este fructuoasă în organizarea predării desenului la școală B Pestel fundamentează noi forme de artistic O A Apraksina Eseuri despre istoria artei educația în școala sovietică”, p Jurnal "Pe drum La nou şcoală", nr pagina Jurnal "Artă la școală”, , Nu - , pagina educație: expoziții de lucrări elevilor Expozițiile, în opinia ei, pot aprinde o adevărată viață artistică în școală Mai răspândită în practica anilor a fost subordonarea artelor frumoase predării disciplinelor politice Y Romas și S Luna Charskaya în articolul lor „Sarcinile artelor frumoase în perioada reconstructivă ” pun la îndoială independența subiectului desenului Autorii consideră că artele plastice, ca și celelalte arte , joacă un rol auxiliar în educația comunistă de clasă a tinerei generații și în pregătirea studenților ca viitori specialiști în diverse ramuri ale economiei naționale Predarea artelor plastice la școală ar trebui să se îndepărteze de sarcinile abstracte, pur estetice și să devină pentru elevi un mijloc de exprimare a emoțiilor de natură socio-politică Astfel , lecțiile de muncă și arte plastice au fost considerate drept conducători ai ideii de politehnică la școală Autorii au văzut aceasta ca fiind orientarea de clasă a educației artistice O astfel de atitudine a dus la utilitarism, la sociologism vulgar în predarea disciplinelor de artă „Toată munca artistică în rândul copiilor”, a scris S Luna Charskaya, „ar trebui să fie efectuată sub semnul pregătirii pentru campania de semănat de primăvară care se apropie ” Elevii trebuiau să facă o evaluare de clasă a operelor de artă din trecut, să distingă între inamicul de clasă în artă și să reflecte întrebările despre lupta de clasă în subiectul lucrărilor lor Impactul asupra desenului școlar al metodelor complexe de predare a avut un caracter dublu Ya Bashilov a subliniat acest lucru destul de corect în articolul „Importanța materialului vizual în munca unui profesor de arte plastice” El a observat că, odată cu metoda complexă a artelor plastice redusă la desenul de mașini, copiii nu își pot dezvălui ideile despre lume cu varietatea ei de forme de realitate vie Un profesor proeminent la sfârșitul anilor și începutul anilor în școala sovietică a fost V I Beyer A făcut prima încercare de a formula principii științifice pentru construirea de programe și planuri pentru arte plastice Ideile sale, prezentate în articolul „Principii pentru construcția de programe și planuri pentru arte plastice”, au o valoare metodologică semnificativă pentru practicarea educației artistice Iată principalele idei metodologice: ) vechea metodologie stabilea o singură sarcină - să învețe cum să desenezi și pe ce material - aceasta era în fundal; ) metodologia modernă va pune pe primul loc nu numai abilitățile și cunoștințele, ci și conținutul și temele operei de artă Desenul în școala noastră este un mijloc de educație estetică; ) Artele plastice nu ar trebui să fie doar o pregătire pentru implementarea unuia sau altui proces nou, ci va trebui să capete caracterul unui proces de producție deja la școală De aici - pentru a stabili o legătură între opera de artă și producție ; ) la școală nu ar trebui să existe un desen separat, ci ar trebui să existe un complex general de lucrări de artă Este necesar să se distrugă linia dintre desen și desen, care are loc în școală; ) trecerea orientării generale a cursului de formare către artele plastice ca mijloc al ideologiei proletare, mijloc de proiectare a unui mod de viață nou, proletar, de proiectare a lucrurilor Din cele de mai sus se poate observa că V I Beyer în raționamentul său amestecă conceptul de meșteșug și artă În colecția „Desen”, el vorbește clar despre această problemă: „Conceptul de artă este liber: pentru a determina unde se termină deprinderea și unde începe arta, în multe cazuri este extrem de dificil ” Această instrucțiune metodologică a consolidat în practică abordarea utilitaristică a lecțiilor de desen, care, din păcate , se desfășoară astăzi în școala sovietică Cât priveşte căutările teoretice şi metodologice ale lui V I Beyer, acestea au pornit de la sarcinile practice cu care se confruntă şcoala muncii Pe baza acestora, a formulat principalele sarcini educaționale și de educație ale predării desenului la școală: „Sarcina principală a desenului într -o școală secundară ar trebui să fie comunicarea cunoștințelor și aptitudinilor în domeniul alfabetizării grafice, în urma cărora predarea această disciplină ar trebui să aibă caracter predominant științific și aplicat Astfel, lecțiile de desen după metoda Beyer au fost înlocuite cu lecțiile de alfabetizare grafică El însuși a vorbit despre asta: „Desenul și modelarea din natură și din imaginație, execuția schițelor de proiecție, fotografierea din natură, execuția schemelor științifice și formează nucleul cursului, care poate fi numit alfabetizare grafică ”' Adevărat, V I Beyer a vorbit despre educația creativă, despre introducerea maselor în cultura artistică, a oferit conversații despre artă, a vizionat picturi, sculpturi și monumente de artă, a vizitat muzee și galerii Dar aceste forme și metode de educație artistică au fost concepute de el izolat de lecțiile de arte plastice A dizolvat desenul școlar în ciclul politehnic, lipsindu-l de rolul de disciplină independentă „Arta în școală nu trebuie să fie un scop în sine, un subiect de studiu autosuficient, un fel de anexă străină, așa cum era cazul în școala veche; ele trebuie îmbinate cu procesul muncii, îmbinate organic cu viața, cu munca la școală și cu toată viața ei de zi cu zi”, a scris V I Beyer Această tendință s-a manifestat în mod deosebit în mod clar în orientările metodologice pentru desfășurarea orelor de abilități, publicate în colecția „ Fine literacy” Folosind desenul din viață ca metodă principală de studiu a formelor și structurilor subiectului, el stabilește următoarele sarcini școlii: a ) să realizeze de la elevi implementarea unui desen clar și competent; b ) necesitatea de a efectua lucrări sub formă de schițe care să transmită forma principală și designul obiectelor în diferite rotații; c ) cu clarobscur, nu trebuie să se străduiască pentru o imagine iluzorie; nu vă lăsați purtat de umbrire și umbrire, ci acordați doar un minim de umbrire a suprafețelor, ceea ce ajută la identificarea clară a formei; d ) în ceea ce privește transferul culorii obiectelor, nu trebuie să se lase dus exclusiv de sarcini coloristice; este necesar să se acorde o atenție deosebită transferului principalelor relații colorate și de putere ale petelor de culoare, care contribuie la identificarea formei Gama de competențe propuse de V I Beyer se reduce la acuratețea grafică a transferului de formulare Această abordare a oferit lecțiilor de desen un caracter oarecum unilateral Beyer a încercat să creeze un anumit sistem de educație artistică prin intermediul artelor plastice Dar metodologia sa a suferit de vag, schematism în instrucțiunile metodologice Cu toate acestea, formele de muncă extracurriculară prezintă un interes deosebit astăzi V I Beyer a propus forme interesante în afara muncii de clasă: conversații despre artă, excursii în natură și muzee de artă Astfel, metoda lui presupune excursii prin cicluri Într-o excursie, studenții privesc portrete, se familiarizează cu transferul caracterului persoanelor reprezentate, cu tehnică, cu culoare; în timpul următoarelor excursii sunt angajați în picturi de gen, sculptură, peisaj Beyer descrie procesul turului: turiștii intră în cameră, se familiarizează cu picturile de gen Liderul spune că aici în fața lor sunt tablouri care înfățișează viața, au fost pictate de diferiți artiști Priviți-le mai atent, sunt autori celebri aici și ce fel de mediu social este înfățișat, artiștii îl înfățișează în același mod sau într-un mod diferit, observați o diferență de culoare, de decor? Elevii se împrăștie prin cameră, privesc cu atenție imaginile, își împărtășesc impresiile Asteapta intrebari, comentarii, raspunsuri la intrebarile puse de el Beyer recunoaște această metodă ca fiind activă, spre deosebire de metoda de explicare Scopul excursiei ar trebui să fie următorul: studentul ar trebui să cerceteze opere de artă, să încerce să tragă el însuși o concluzie, să facă o comparație Astfel, Beyer înlocuiește analiza artistică, emoțională a tablourilor doar cu una logico-științifică Acest lucru este dovedit de subiectele recomandate de el: clasicismul, trecerea de la realism la impresionism În timpul conversației, elevii urmăresc evoluția picturii pe operele de artă înșiși Principiile excursiilor muzeale-estetice ale lui Beyer nu sunt în niciun fel legate metodic de lecțiile de desen, care au echivalat cu stăpânirea alfabetizării grafice Mai mult, este necesar să subliniem faptul că el a considerat alfabetizarea grafică nu numai ca un anumit set de abilități tehnice necesare muncii creative, ci și ca abilitatea de a executa și citi o schemă științifică și de a face schițe de proiecție Aceasta a fost considerată de el drept prima etapă a graficii grafice sat „Desen”, p Ibid , p Mai mult, imaginile care transmit aspectul obiectelor au constituit a doua etapă a alfabetizării grafice Beyer declară că a doua etapă a alfabetizării grafice este elementul principal în predarea desenului El consideră că observarea și transmiterea grafică semnificativă a fenomenelor în sine din natură este cea mai bună modalitate de a stăpâni această etapă În procesul de stăpânire a abilităților grafice , se formează un desen pedagogic pentru copii Beyer face următoarele solicitări asupra desenelor pentru copii: „Desenul pedagogic”, scrie el, „ar trebui să fie extrem de simplu și imperfect din punct de vedere tehnic, dar trebuie să fie veridic - alfabetizat, fără fals artificial și sub un desen analfabet este inacceptabil” ' Introducerea de către Beyer a desenului pedagogic a avut un sens pozitiv în sensul că a respins un element mecanic nesemnificativ în exercițiile de desen și a extins semnificația educațională generală a desenului ca principal mijloc de introducere a școlarului în lumea din jurul său Cu toate acestea, un dezavantaj semnificativ al metodologiei sale este separarea acesteia de psihologia dezvoltării copiilor În ultimele sale lucrări, el însuși a recunoscut acest lucru: „Cu excepția lui Ciad și Kershensteiner, și avem Bakushinsky, nimeni nu a abordat studiul desenului pentru copii din punct de vedere metodologic, adică aproape nimeni nu s-a gândit să construiască o metodă de izo- a studiat cu copiii, nu a studiat creativitatea copiilor Niciunul dintre cercetători nu a studiat copilul în creștere și dezvoltare în epoca revoluționară pe care o trăim și, în același timp, știm ce influență uriașă are mediul asupra creativității copiilor Beyer ridică problema influenței mediului asupra formei și conținutului desenelor copiilor Sub mediu, el înțelege în primul rând noile relații sociale care stimulează elevii la creativitate activă „Situația noastră revoluționară, cu manifestările ei de masă, dramatizările, decorațiunile festive”, spune Beyer, „oferă emoții noi caracteristice doar de acest timp pentru tânăra generație ” Punând în practică metoda sa de educație artistică, Beyer a descoperit deficiențele fundamentale ale sistemului cuprinzător de educație El a subliniat că metoda complexă privează tragerea de lecții de natură cognitivă și a tras următoarele concluzii: La orele de arte vizuale se folosește prea mult desenul ilustrativ, fără a ține cont de faptul că desenul de această natură, fiind un produs al imaginației copiilor, nu contribuie prea mult la înțelegerea formei și la dezvoltarea reprezentărilor figurative distincte la copii Se acordă puțină atenție dezvoltării abilităților Copierea ilustrațiilor de cărți, a cărților poștale are un efect negativ asupra dezvoltării creative a elevului Ei folosesc desenul exclusiv ca mijloc de dezvoltare mentală, fără a ține cont de valoarea desenului ca mijloc de dezvoltare artistică Beyer a acordat o mare importanță artelor vizuale ca mijloc de dezvoltare artistică, considerând-o în același timp ca un suport important pentru ciclul politic al complexului O încercare de a combina mecanic lecțiile de desen cu desenul tehnic nu a avut ca rezultat schimbări semnificative în practica educației artistice în favoarea dezvoltării creative a copilului Metodologia propusă de Beyer la Școala Unificată de Muncă, dar în esență a consolidat rolul subordonat al desenului Activitatea pedagogică a lui Beyer este controversată Pe de o parte, vorbind ca un campion al metodelor creative de educație, el a recunoscut rolul artelor plastice în formarea „artiștilor” noii vieți Pe de altă parte, activitatea sa de profesor practicant s-a îndepărtat de prevederile teoretice generale și a consolidat o abordare aplicată a disciplinelor de artă la școală Într-un articol „Despre personalul muncitorilor” publicat în revista Art and Children, Beyer a scris: „Un program modern ar trebui să fie construit pe principiul defalcării în sarcini specifice de producție, cu o stabilire a obiectivelor de viață practice clar exprimate” V S Murzaev și K M Lepilov au venit cu „teoria desenului creativ” în anii Chiar și în lucrarea sa revoluționară „Desenul creator” Murzaev ridică problema ecuației desenului cu alte obiecte și se opune reducerii lecțiilor de artă plastică la desenul din natură „Desenul”, scrie el, „trebuie să facă acea muncă educațională care este inaccesibilă sau mai puțin accesibilă altor discipline Ar trebui să se dezvolte vizual sat „Desen”, pp - sat „Alfabetizare picturală” M , , p Ibid , p memorie, imaginație plastică, gust estetic și observație” * Desenul creativ a fost înțeles nu ca forme abstracte sau fantastice, ci ca o reflectare în arta vizuală a obiectelor vii ale practicii revoluționare „Și mai devreme, în vremurile prerevoluționare”, a subliniat Lepilov, „am văzut în desenele copiilor copii care se plimbau cu mamele lor, copii cu baloane colorate, bărci cu aburi, case, dar acum viața din jur oferă material nou, conținut nou” Doar profesorul care este dezvoltat artistic, iubește și înțelege arta, știe să creeze un mediu creativ și încurajează copilul să îl reflecte în desenul său poate asigura desenul creativ la școală „Un profesor preșcolar care creează un mediu artistic vital”, scrie Lepilov, „în instituția sa de îngrijire a copiilor trebuie să se perfecționeze continuu , să se familiarizeze cu arta și, prin urmare, să-și îmbunătățească cultura artistică” Astfel, deja în anii , profesorii au ridicat problema culturii estetice a educatorului însuși, fără soluția căreia procesul pedagogic al educației artistice este imposibil Contradicțiile dintre gândirea teoretică progresivă și practica stereotipată, lipsită de creativitate a educației artistice în multe școli de masă s-au datorat lipsei de profesori dezvoltați estetic, capabili să dezvăluie copiilor bogăția ideologică și estetică a lucrărilor Implementarea de noi forme și metode de educație artistică în practică a fost imputată profesorilor de masă, care, în general, nu erau pregătiți să conducă cicluri estetice „Vorbim despre un lucru foarte simplu”, a scris A V Chicherin, „pentru a preda orice, trebuie nu numai să știi să predea, ci și să cunoști materia predată Poate fi o întrebare controversată cine este mai bine să predea arte plastice - fie un artist, fie un critic de artă Dar nu există nicio îndoială că în ambele cazuri este important să cunoaștem acest domeniu, pătrunderea profundă în ea, dragostea pentru ea Acesta este ceea ce creează acel mediu cultural în care elevul crește și se dezvoltă Fără aceasta, nu există o cultură activă vie, există doar educație în sensul rău O etapă importantă în dezvoltarea educației artistice este asociată cu numele lui A V Bakushinsky, profesor la Universitatea de Stat din Moscova, un teoretician remarcabil și practician al educației estetice El a venit cu cererea de a crea o teorie și o practică fundamentată științific a educației artistice în școala sovietică, conectată organic cu realizările psihologiei, biologiei și altor științe ale naturii „Între oamenii de artă”, scrie Bakushinsky, „a rămas multă vreme indiferența și, uneori, chiar o atitudine direct ostilă față de problemele educației artistice , o încăpățânare nedorință de a coborî de pe culmile Olimpului artistic și științific până la zone joase de contact direct cu viața ” El a respins caracterul nesistematic al educației artistice, o abordare antiștiințifică a dezvoltării estetice a individului, i-a condamnat pe cei care ignoră esența educațională a artei în sine, înlocuiesc procesul de învățământ cu demonstrații în masă și evenimente de propagandă pentru a ajuta politehnicii din școală Ideile pedagogice ale lui Bakushinsky au jucat un rol important în formarea noii școli sovietice, în dezvoltarea unui proces de educație artistică fundamentat științific În ciuda căutărilor „biologice”, concepțiilor greșite și greșelilor, multe dintre concluziile teoretice și practice ale lui Bakushinsky din anii au anticipat realizările viitoare ale psihologiei și pedagogiei sovietice Negarea radicală a moștenirii lui Bakușinski , care a avut loc în literatura pedagogică a anilor și , a fost rezultatul unei abordări sociologice vulgare a „ conceptului său biogenetic”, precum și a tuturor activităților practice fructuoase de implementare a planului leninist de monumental propagandă Astfel, în ciuda greșelilor și erorilor, prin caracterul contradictoriu de clasă al ideilor și opiniilor, ideea cu adevărat comunistă a înaltei misiuni educaționale a artelor plastice își croiește drum I I Mashkov în satul Mikhailovskaya „Dorința de a lucra activ și de a-mi ajuta compatrioții este inspirată de partidul, guvernul sovietic” I I Mashkov I Necumparabila Fără îndoială, cititorii revistei Art sunt familiarizați cu viața și opera celui mai talentat pictor sovietic Ilya Ivanovich Mashkov Dar, ca întotdeauna, apelul la o personalitate majoră ne dezvăluie din nou și din nou noile sale fațete Inima artistului, sloganul său poetic: a fi de folos Patriei sovietice cu toată viața, fiecare lucrare a lui, s-a manifestat cu toată strălucirea în marea lucrare socială pe care I I Mashkov a condus-o din până în în satul Mikhailovskaya , districtul Uryupinsk, regiunea Stalingrad Acest sat este locul de naștere al artistului, unde și-a petrecut copilăria Aici și-a făcut prima idee despre puterea pământului, fertilitatea lui, imensitatea spațiilor lui deschise În satul cazac, familia Mashkov provenea din alte rude, săracă și având mulți copii, dar impresii îmbucurătoare s-au păstrat în sufletul artistului încă din copilărie: „M-am distrat și bine - pâine verde era peste tot, sacramentul strălucea în culori ” Și mai târziu, Ilya Ivanovici, uneori, a pictat cu plăcere un „portret” al țării sale natale În povestea neterminată „În ținuturile mele”, el scrie: „Da, și trebuie să spun, clima din patria mea este cea mai fertilă Și cu toate acestea, cea mai largă întindere a stepei Ochii nu sunt înghesuiți și nu apasă Se pare că cerul și pământul au grijă de acest pământ fertil, iar sucurile vitale ale pământului se ridică la oameni: bea, fii saturat, folosește „Aici” aerul este curat, transparent, cu miros de lanuri de cereale Mashkov nu a mai fost în patria sa de de ani Și s-a dus acolo într-un moment plin de cel mai profund sens revoluționar, în , în perioada colectivizării Ilya Ivanovici din primele zile ale puterii sovietice a fost susținătorul său devotat Era gata să contribuie la transformarea revoluționară a Patriei Mame prin creativitate, activități sociale și muncă pedagogică Când a început construcția fermelor colective, partidul și guvernul sovietic au făcut apel la personalitățile culturale cu un apel să meargă la țară și să tragă acolo material, inspirație pentru munca lor Comisarul Poporului pentru Educație, A V Lunacharsky și secretarul Comitetului Central al Ligii Tinerilor Comuniști Leninişti, A Kosarev, au ținut discursuri înflăcărate, strălucitoare în ziare și la radio Adresându-se personalităților culturale, A V Lunacharsky a scris: „Fermele colective sunt calea principală de a rezolva criza gigantică a economiei noastre țărănești Știm că acolo se trăiesc cele mai mari drame, cele mai mari suișuri și coborâșuri ale gândirii și dezamăgiri Ferma colectivă este o țară nouă neexplorată, îți cere să explorezi, să te uiți în tine și să vorbești despre asta” Mashkov a cunoscut bine satul până în Ce a devenit acum, cum construiește socialismul? După cum scria Ilya Ivanovici, în vechiul sat viața spirituală a cazacilor era concentrată în jurul bisericii și al cârciumii Artistul a răspuns chemării petrecerii, a primit o călătorie de afaceri de la Comisariatul Poporului pentru Educație și a plecat acasă, iar cu cât satul este mai aproape, „am simțit din ce în ce mai mult o senzație inexprimabil de incitantă ” Și satul, după cum i s-a spus mai târziu I I Mashkov, în anii războiului civil de de ori au trecut din mână în mână, a fost jefuit de bande albe și verzi Cei care sunt mai bogați au plecat de acolo, iar săracii și muncitorii au intrat în ferma colectivă K E Voroshilova Ferma colectivă i-a fost greu să-și stabilească economia, a avut loc o luptă acerbă cu kulakul - „Nu puteam scrie, am fost zdrobit de un sentiment cu multe voci de milă și supărare și bucurie și speranța că o viață neobișnuit de minunată ar fi în curând pe această insulă fluvială - așa cum îmi imaginez eu la triumful socialismului și comunismului” Înainte de revoluție, din cazacii acestui sat s-a format Regimentul de cazaci Don Moscova Acum, văzând cât de greu era pentru satul său să ducă o viață nouă , Ilya Ivanovici s-a simțit obligat să împărtășească cu generozitate oamenilor bogăția de cunoștințe și cultură A hotărât că trebuie cu orice preț să-i ajute în dobândirea unui stoc de cunoștințe, pentru că printre ei, pământul său de fermieri colectivi, sunt mulți talentați, mult mai talentați decât el Și-a dat seama că fără cultură, fără o schimbare în psihologie, fără formarea unei psihologii socialiste pentru oamenii de la țară, sărăcia materială și nici spirituală nu poate fi depășită * * * Când Ilya Ivanovici a coborât la țărm și a început să scrie, copiii l-au înconjurat imediat și nu l-au părăsit niciun minut Adulții au venit de mai multe ori, au examinat , s-au minunat, au pus întrebări Există interes, iar Ilya Ivanovich Mashkov, cu asistența consiliului satului, celula Komsomol, organizează un izocerc Cum a știut artistul să-i aprindă pe tineri cu dragostea pentru artă, cu percepția sa activă asupra vieții, să-i convingă că ei, tinerii, trebuie să construiască Patria Mamă sovietică! Chiar în prima seară, după întâlnirea tinerilor, de persoane s-au înscris la cerc În ciuda vremurilor grele, se antrenau zilnic seara Mashkov i-a numit cu afecțiune „izoșnicii mei” și în sala de clasă nu numai că i-a învățat să deseneze, ci i-a inspirat și că ei sunt coloana vertebrală a partidului și a Komsomolului, conducătorii unei noi vieți la țară Pe parcursul verii, I I Mashkov a reușit să picteze tablouri, inclusiv: „Fermier colectiv cu dovleci”, „Fata pe o plantație de tutun”, „Fata cu floarea-soarelui”, „Curtea din satul Mihailovski”, etc Înainte de a pleca la Moscova la școală a făcut o expoziție cu picturile sale, el însuși a fost ghid turistic Corespondentul local B S Lashchilin a scris în presa regională despre prima expoziție de pictură din satul Mikhailovskaya în septembrie : „Au fost mulți vizitatori, și cei mai diverși: profesori, angajați, țărani Au manifestat un interes viu , au stat inactiv în fața tablourilor timp de câteva ore, au fost interesați de fiecare lucru mic, de fiecare lovitură și au cerut explicații Aceștia erau țăranii care nu mai văzuseră niciodată nici picturi autentice, nici artiști vii Timp de zile, în care a fost deschisă expoziția, au trecut peste de oameni Este cea mai fierbinte perioadă de treierat Veneau direct de pe treier, acoperiți de praf și tencuiți cu paie fine Un aflux și un interes atât de mare pentru expoziție se datorează calităților personale ale lui Mashkov, capacității de a ajunge la mase, de a le atrage simpatia, de a le capta atenția Din scrisoarea lui I I Mashkov către Comisariatul Poporului pentru Educație, Câteva cuvinte despre munca culturală din ferma Mikhailovsky și expoziția de picturi a onoratului lucrător al artelor, profesorul de pictură I I Mashkov în septembrie Au ales șeful cercului, și-au conturat programul de lucru, iar în toamnă Mashkov a plecat la Moscova, au supravegheat cursurile în scrisori, membrii cercului i-au trimis desenele lor, au povestit despre treburile lor, cum au decorat sărbătoarea, realegeri în consiliul satesc cu lozinci, au ținut o seară antireligioasă, au scris despre că vor câștiga prestigiu de la public Fiecare scrisoare a prezentat o relatare detaliată a activităților lor zilnice Ilya Ivanovici le-a păstrat scrisorile Iată un fragment din unul: „Dragă Ilya Ivanovici! După ce am primit scrisoarea dumneavoastră și am discutat-o la biroul celulei VLKSM, noi, Red Banner Komsomol, vă asigurăm sincer că vom duce la îndeplinire cauza dezvoltării culturale a zonei rurale pe care ați început-o Întreaga celulă a Ligii Tineretului Comunist Leninist All-Union, în număr de de persoane, s-a alăturat membrilor izocercului, căutând în orice mod posibil cea mai bună muncă pentru acesta Încă de la început și în anii următori, izocercul a fost un detașament strâns de luptători pentru viața fermă colectivă, pentru cultură, primul asistent al lui Ilya Ivanovici din sat (afișe și picturi), F F Fedorovsky, V Ya Frolov, G O Rublev și alții Și cele mai multe cadouri de pe această listă sunt de la I I Mashkov Multe organizații și întreprinderi au ajutat tânăra fermă colectivă în dezvoltarea sa culturală: Kolkhoztsentr, Narkompros, fabrica de secera și ciocan și altele Pe tot parcursul iernii, Ilya Ivanovici a fost preocupat de achiziționarea de ajutoare vizuale și materiale pentru cercul de artă, echipament sportiv, costume și decoruri de teatru, instrumente muzicale și multe alte lucruri mari și mici necesare, după cum spunea, pentru o „vatră culturală puternică” pentru Mikhailovsky DSK În total, pachete și bagaje au fost trimise lui Mikhailovskaya de lire sterline de marfă valoroasă Cel mai scump Ilya Ivanovici l-a luat cu el la începutul primăverii anului Fermierii colectiv au fost încurajați de ajutorul de la Moscova Dar cel mai greu este să se asigure finanțarea pentru construcția Casei de Cultură Mashkov a înțeles că analfabetismul politic și lipsa de cultură erau o mare frână în construirea socialismului în mediul rural Inițiativa, perseverența, entuziasmul și-au făcut treaba I Mashkov Portretul unui filator Zelenko acest P T Pastel I Mashkov Portret Mihail Fomin Creion, pastel Din ce în ce mai mult, I I Mashkov a ajuns la concluzia că era nevoie de un centru puternic de cultură - Casa Culturii Socialiste La Moscova, Ilya Ivanovici s-a îndreptat către cele mai înalte organe ale puterii sovietice, a mers în jurul multor organizații: Comisarul Poporului Pros, Osoaviakhim, Kolkhoztsentr etc Peste tot s-a întâlnit cu sprijin pentru ideea sa, simpatie și asistență materială N K Krupskaya, A V Lunacharsky, E M Yaroslavsky, N Kerzhentsev au alocat bani și literatură pentru DSC din economiile lor personale Ilya Ivanovici a păstrat o notă a lui A V Lunacharsky: „După ce a aflat despre întreprinderile culturale ale onoratului lucrător al artelor tovarășului Mashkov și simpatizând profund cu munca pe care a început-o pentru a crea o Casă de Cultură în ferma Mikhailovsky, promit sprijin cât pot Pentru prima dată, vă cer să acceptați de ruble pentru organizarea unui cerc de teatru Mulți artiști cunoscuți au făcut cadouri pentru viitoarea Casă a Culturii Socialiste : sculptor C D Merkurov (bustul lui V I Lenin), P P Sokolov-Skalya Narkompros a alocat de ruble pentru construcția DSK Până atunci, I I Mashkov a obținut patronajul „Vsekohudozhnik” asupra satului Mikhailovskaya Reprezentantul permanent al acestei organizații în sat a fost I B Marimont, un tânăr artist, elev al lui Ilya Ivanovici, surprins de ideea dezvoltării culturale la ferma colectivă Toată vara a fost petrecută pentru renovarea bisericii și a trei foste case preoțești în Casa de Cultură Socialistă; aceasta a fost deschisă conform programului noiembrie într-o atmosferă de sărbătoare În acest fapt al deschiderii Casei Culturii Socialiste , Mashkov a văzut triumful ideilor lui Lenin de a transforma Rusia sărăcită, înapoiată, necultă în Rusia socialistă În seara solemnă dedicată aniversării a ani din octombrie, Ilya Ivanovici a fost profund mișcat , ascultând discursuri, cântece revoluționare, interpretate de un cor de de persoane, acompaniat de o orchestră a unui cerc muzical Bugetul regional Plenul Comitetului Regional Stalingrad a aprobat pe deplin programul de dezvoltare culturală în Mikhailovskaya Include realizarea unui monument lui V I Lenin, un cinematograf de teatru, un muzeu de istorie locală și anti-religioasă, un studio de artă, o grădină zoologică, un stadion, o stație meteorologică etc În , ziarul regional Krasny Khoper a raportat că o brigadă a academicianului A V Shchusev a sosit la Mikhailovskaya pentru a elabora un plan general pentru reconstrucția satului Ilya Ivanovici s-a dedicat în întregime cauzei transformării satului El scrie: „Am fost capturat”, „I-am dat mult sânge și inimă”, „arta și viața personală s-au retras în plan secund” Nu a cunoscut nici un moment de liniște nici iarna, nici vara; convingerile, pasiunea, voința și energia lui au fost atrase în orbita acestei lucrări de convingerea, voința și energia, toți prietenii, rudele, rudele Chiar și la Moscova, unde a trăit în lunile scurte de iarnă, a fost constant deranjat de afacerile din Mikhailovskaya Și acolo a fost necesar să se ajusteze totul din nou și din nou, deoarece de multe ori oameni fără experiență erau responsabili de DSC Decorul sălii - lozinci roșii pe scenă, un bust al lui V I Lenin, picturi pe tavan realizate de artistul I B Marimont - toate afirmau că a fost creat un centru al culturii socialiste „Am fost în mod firesc încântat de această poză , fermierii colectivi au fost și ei încântați, exprimându -și aprobarea și satisfacția prin cuvinte, aplauze și exclamații Cu o zi înainte, cu câteva zile înainte de deschiderea Casei, în toiul lucrărilor din sală, a venit la mine un cazac bătrân, un colectiv de de ani, care mi-a mulțumit înduioșător pentru faptul că eu, îndeplinind voința guvernului sovietic, ajutați-i pe ei, fermierii colectivi Compatrioții recunoscători au numit Casa Culturii Socialiste după onorat muncitor de arte I I Mashkov Ilya Ivanovici a primit un Certificat de Onoare de la Consiliul Satului Mihailovski, Comitetul Executiv al Districtului Uryupinsk , i s-a acordat titlul de Agricultor Colectiv de Onoare și Muncitor Soc A fost ales deputat al consiliului raional Uryupinsk Ilya Ivanovici a prețuit aceste premii și titluri, scrisorile scrise de mână au fost păstrate El a semnat aceste titluri alături de cele mari date de guvern, pe care le-a purtat cu cinste La Casa de Cultură au lucrat diverse cercuri: dramaturgie (s-au păstrat invitații la spectacolele „Căsătoria” și „Inspectorul general” de N V Gogol); izokruzhok decorarea tuturor sărbătorilor, a emis foi de luptă; Selkorovski i-a instruit pe cei care au publicat ziare de perete în toate brigăzile, au publicat ziarul „Toboșarul” - organul celulei de partid și consiliul satului din satul Mikhailovskaya; cerc de muzică, program educațional, antireligios, agricol, medical, cultură fizică A fost, în esență, o întreagă universitate pentru sat În cele din urmă, ideea construcției culturale în Mikhailovskaya se traduce prin nevoia de a crea un oraș agricol exemplar În , Mikhailovsky DSK a fost acceptat Ilya Ivanovici a scris constant scrisori către Comitetul executiv al districtului , către Krayono despre necesitatea de a întări personalul DSK, despre responsabilitatea strictă a lucrătorilor Casei de Cultură El a scris consiliului fermei colective: „În viitorul apropiat, nimeni nu te va ajuta ca DSK Ajută-l, naște-i, ai grijă de el; De asemenea, protejează-te de șantaj , de intrigători, de cei care vor să dezonoreze, să discrediteze și să jignească lucrătorii DSK prin cuvânt și acțiune Ține-te de DSK ca și cum ar fi propriul tău cap și protejează- l ca și cum ar fi propriul tău cap Nu poți construi o economie socialistă cu capul gol ” În scrisorile către angajații DSK, Ilya Ivanovici le insuflă responsabilitatea, puritatea moralității comuniste: „Munca în DSK trebuie să se desfășoare la unison și energic, ca și cum ar fi propria ta afacere, bazându-se pe populație, pe celula de partid și tineretul” Și înainte de reparație, ne sfătuiește în detaliu de unde, ce materiale să achiziționați: „Vă implor, tovarăși, să pregătiți toate materialele pentru reparație înainte de sosirea mea Căutați lucrurile de care aveți nevoie pentru DSC, ca un om flămând care caută pâine I I Mashkov nu a făcut nimic pe jumătate Este interesat de tot ceea ce contribuie la înflorirea Patriei sale El este îngrijorat că morile de vânt și morile de vânt au început să fie sparte în regiune ca o relicvă a trecutului și a tras un semnal de alarmă în acest sens Când în s-a pus problema dezagregării regiunii Uryupinsk, I I Mashkov a făcut toate eforturile pentru a convinge comitetul regional Stalingrad și comitetul executiv regional că satul Mikhailovskaya avea tot ce este necesar pentru a fi un centru regional La Moscova, el apelează la o fabrică de mașini cu o cerere de a-l ajuta să cumpere o mașină pentru ferma colectivă Departamentul de cavalerie al Armatei Roșii a primit patronajul creșterii cailor în sat - Mikhailoviții s-au distins întotdeauna prin capacitatea lor de a crește cai Don În apartamentul lui Mashkov sunt compatrioți care vin la Moscova pentru afaceri Mashkov s-a gândit la educarea oamenilor din sat Într-o scrisoare către Rakitin, șeful cavaleriei Armatei Roșii, citim: „Mi-am propus să remodez întreaga psihologie kulak, a tavernei într-un mod nou, socialist-comunist sovietic Numai atunci sărăcia materială și spirituală va fi abolită” El a vrut ca compatrioții săi să fie mândri de trecutul lor revoluționar În prima vară, a reparat monumentul Partizanilor Cazaci Roșii, a adunat amintirile Partizanilor Roșii În , Ilya Ivanovici a scris într-o scrisoare către foștii partizani: „Sunteți mulțumit de bannerul pe care l-am trimis la cererea consiliului satului și aici am încercat să-l fac să iasă ieftin și frumos? Cred că sunt puține astfel de bannere în zonă și poate deloc; Mi-am dorit ca patria mea să fie la fel de frumoasă ca acest banner de-a lungul vieții Te rog, tt partizanii și Gărzile Roșii încep imediat să descrie participarea lor și tot ce s-a văzut în războiul civil Va fi publicat separat vor vorbi despre vreme și despre oamenii din satul colectiv „O femeie de fermă colectivă cu dovleci” este o chestie de plan generalizator Mashkov a pictat portrete „Red A E Torshin” și „Partizan Torshin și lui Ivan și Andrian” „Partizan Torshin” a primit o medalie de aur la expoziția de la Paris, portretul „Partizan Torshin și fiii săi” la acea vreme a primit o evaluare controversată a criticilor Este interesant că E M Yaroslavsky într-o scrisoare către Ilya Ivanovici în a spus despre el: acestea nu vor trăda „Iaroslavsky nu a expus la Mikhailovskaya în I Mashkov Fermierii colectiv cu dovleci Ulei I Mashkov Insulițe Casă de vacanța Ulei carte Pentru ca generația viitoare să cânte cântece frumoase despre tine și ca istoria să te amintească și să te cunoască Iar povestea neterminată „În Țările Mele” respiră atât de multă dragoste pentru Patria Mamă, are o astfel de înțelegere a vieții complexe și dificile a oamenilor, o credință atât de pasională în victoria comunismului, încât înțelegeți: mintea și inima artistul aparținea noii Rusii Multe lucrări ale lui I I Mashkov aduc soarele regiunii noastre, generozitatea și spațiul său Iar pepenii, dovleceii, floarea soarelui, pepenii verzi se întrec în naturile lui moarte cu fructe ciudate Numai o persoană care ținea pământul în mâini, cunoștea mirosul vântului de stepă și prețul pâinii crescute prin propria muncă putea scrie așa Un portret a fost arătat afară, partizanul Torshin A E a spus: „Eu, cu cei trei fii ai mei de acum, dacă va fi necesar, voi apăra pentru apărarea Patriei noastre, a puterii noastre sovietice (Din informațiile lui B Lashchilin și P Gaponov ) În , I I Mashkov a făcut cunoștință cu starea artei plastice din regiunea Stalingrad În acest scop, a vizitat Astrakhan, Stalingrad, s-a întâlnit cu artiști, a vizitat un colegiu de artă, un muzeu, expoziții și a scris recomandări detaliate pentru comitetul regional și organizarea artiștilor pentru a îmbunătăți arta artei Împreună cu secretarul comitetului regional a fost la șantier terasament nou, s-a familiarizat cu proiectele arhitecturale pentru construcția orașului și a oferit asistență în obținerea de sfaturi în această problemă de la arhitecți, artiști, sculptori din Moscova Deja în , Ilya Ivanovici a aflat ce este un dușman de clasă A fost foarte greu de lucrat, atât de greu încât Ilya Ivanovici a scris o scrisoare către Comisariatul Poporului pentru Educație, OGPU, procurorului general al URSS, cerând ajutor pentru stabilirea ordinii revoluționare în regiunea Uryupinsk Aceste rânduri dintr-o scrisoare către comisarul poporului la educație transmit toată tensiunea din situația de la acea vreme din mediul rural: legătură cu restructurarea agriculturii în acest moment Nevoia de cultură socială este enormă Masele fermelor colective sunt foarte încântate și recunoscătoare că centrul și Comisariatul Popular pentru Educație le-au ajutat să aibă un centru cultural, dar dușmanii, sabotorii, obscurantiştii, șantajitorii încearcă în toate modurile să ruineze, să discrediteze DSK și muncitorii săi , inclusiv pe mine Ei încearcă să submineze încrederea în mine, inclusiv aici Shepetok St Prok a întrebat de mai multe ori dacă Mashkov va sosi în curând: „Oh, cum ar veni, ar face treaba mai puternic” Să știi că lucrările tale sunt înțelese de toți oamenii buni „Simt că țara are nevoie de mine nu doar ca artist care creează lucrări și ca profesor, ci și în activitatea culturală publică”, va scrie artistul după aceea Ca o persoană cu adevărat mare și generoasă, Ilya Ivanovici crede că primește mult din această muncă, se maturizează spiritual în luptă: „Acum, în acești ani, trăind la Moscova și în satul Mikhailovskaya, experimentez viața din fermele din sat până la Moscova și Kremlinul Mi-a dat multe ca persoană și artist Mi se pare că înțeleg cu adevărat corect și iubesc ideea bolșevică, partidul, guvernul sovietic, muncitorii, fermierii colectivi și inteligența muncitoare”, îi scrie Ilya Ivanovici lui E M Yaroslavsky Acest Mashkov a scris nu cu primul entuziasm și inspirație în legătură cu chemarea partidului, ci lucrând deja pe frontul construcției culturale, cunoscând toată complexitatea, denunţuri şi tot felul de ameninţări Acum am înțeles în sfârșit ce este și ce este - un inamic de clasă Și într-o altă scrisoare către A S Bubnov din din aprilie , imaginea luptei din Mikhailovskaya se ridică și mai strălucitoare „Întrebarea nu necesită un minut de întârziere De exemplu, în orice moment trebuie să vă așteptați la un jaf, incendierea DSK, scandal și uciderea angajaților DSK Unii lucrători ai DSK au atins suficient elementul împotriva căruia luptă VKP(b), puterea sovietică În curând, cred că nu fără riscuri pentru viața mea, să merg acolo Cu o perseverență mai mare, Ilya Ivanovici a efectuat asistență socială, iar și iar a mers acolo unde era dificil, unde era nevoie de el I-au venit scrisori de la Mikhailovskaya, confirmând necesitatea muncii sale acolo Acestea sunt rânduri dintr-o scrisoare din a lui N Andreev, un mecanic de film la DSC: „În curând vom avea lumina lui Ilici Oamenii buni din Mihailovka și fermele din jur , fermierii colectivi, își amintesc cuvintele lui Ilya Ivanovici: „Odată ne-a spus că viața va fi bună și frumoasă „și adesea întreabă:” Ei bine, cum a ajuns Mashkov? întreaga dificultate a acestei lupte Și vorbește despre acest lucru și mai clar, începând să lucreze la cartea „În patria mea” în : „Sarcina principală a cărții este să arate că calea către o creativitate autentică pe baza realismului socialist constă prin participarea directă la aceea grandioasa lucrare de creatie pentru reorganizarea tarii noastre realizata de partid si guvernul sovietic Mashkov a trăit cu lăcomie, cu pasiune Uită -te în ochii lui în fotografie Aceștia sunt ochii unei persoane care luptă spre un scop, luptă cu pasiune pentru ceea ce crede, văzând „dincolo de munții durerii, pământul însorit nu are sfârșit” În , la Moscova, a fost numit unul dintre organizatorii expoziției „Industria socialismului” Cu un grup de artiști, a vizitat multe întreprinderi din Moscova, Donbass, a fost la Dneproges, Zaporizhstal, în Kramatorsk la Azovstal „Călătoria m-a încărcat la limită Vreau să iau toate subiectele Nu am experimentat niciodată o asemenea lăcomie Scrisoare către E Yaroslavsky din decembrie tyval Există multe teme și subiecte: picturi, portrete, tipuri, peisaj industrial și natură moartă industrială Dar, cel mai important, vreau să fac tot ce am dat până acum în toată viața mea Nu numai prin conținut, ci și prin pricepere, trebuie să fim demni de ceea ce este descris În , Ilya Ivanovici a primit ordin de a picta Hotelul din Moscova Întotdeauna a visat la artă monumentală Toate luate împreună, l-au distras pe artist de la lucru în satul Mikhailovskaya Primul secretar al comitetului regional, care l-a sprijinit pe Mashkov în chestiunile de restructurare ulterioară a lui Mikhailovskaya, din mai multe motive nu a mai putut oferi un ajutor real artistului Din , I I Mashkov a încetat să meargă la Mikhailovskaya, dar a fost întotdeauna gata să o ajute, și-a amintit de ea Au trecut mulți ani, vechea Casă de Cultură a fost distrusă , picturile ei au fost distruse în timpul războiului Dar printre oameni trăiește un uimitor simț al comunității cu un om de un talent rar, un suflet generos, un om care a crezut cu pasiune în victoria comunismului și la fel de pasional a lucrat pentru aproximările sale, de Ilya Ivanovich Mashkov Vechii își amintesc de Ilya Ivanovici, liderul lor al cercului artistic , își amintesc palatul cu picturi murale, cu spectacole, cu seri, expoziții de picturi, sărbători revoluționare solemne, un cor, două orchestre - una de coarde și una de alamă Acum a fost construită în sat Casa de Cultură – un adevărat palat Este ca întruchiparea visului lui Ilya Ivanovici, iar palatul poartă numele onorabilului lucrător al artelor RSFSR I I Mashkov Muzeul de Arte Frumoase din Volgograd a deschis o nouă secțiune dedicată vieții și operei lui I I Mashkov Acesta este un eveniment din viața muzeului A fost pregătită de-a lungul mai multor ani: s-au colectat diverse informații despre o activitate atât de diversă a artistului, lucrările maestrului, fotografii, documente Văduva artistului, Maria Ivanovna Mashkova, a fost foarte activă în crearea secțiunii Expoziția cuprinde lucrări (picturi și grafică) de ani diferiți Cele mai vechi – „Mănăstirea Novodevichy” ( - ), „Portretul lui A I Milman” ( ) – au fost pictate în momentul maturizării creatoare a artistului I Mashkov Prin ochii unui artist - „Pentru industrializare !”, , iunie Lucrările din perioada postrevoluționară ocupă locul principal Sunt lucrări din anii - , realizate în timpul călătoriilor prin țară: „Neva Township Ostrovki ( ), Crimeea Parc în Alupka” ( ), „Gurzuf Plaja Femeilor” ( ), „Stațiunea țărănească Livadia” ( ), „Por tret Mikh Fomin” ( ), „Portretul unui filator Zelenkova P T ” ( ) Multe lucrări create în satul Mikhailovskaya: „Femeia de fermă colectivă cu dovleci” ( ), „Piața Sf Mikhailovskaya "( )," Curtea din st Mihailovskaia ( ), Stepă Brusture” ( ) Secțiunea include naturi moarte ale perioadei Abramtsevo: „Un buchet colorat pe un fundal întunecat” ( ), „Flori în oală și căpșuni” ( ), „Cireș” ( ) Expoziția se încheie cu lucrări de război pictate în spitalul I de evacuare : „Comisarul de batalion Markin” ( ), „Portretul unui rănit cu capul bandajat” ( - ), „Portretul unui tankman P N Safonov ( ) Organizarea secției „I I Mashkov în patria sa ”este un tribut adus memoriei artistului-cetățean și un apel viu al marelui maestru, dragoste de viață, patriot pentru descendenții săi (Notă: Toate materialele folosite în articol sunt preluate din arhiva lui I I Mashkov) Estetica „semanticii generale” și modernismului E Bazin, V Krasnov „Semantica generală” este o școală (tendință) predominant a filozofilor și sociologilor americani care împărtășesc și dezvoltă ideile lui Alfred Korzybski ( - ) Cartea celui din urmă Science and Health: An Introduction to the Non-Aristotelian System and General Semantics, publicată în Statele Unite în , a inițiat mișcarea semantică generală „Știință și sănătate”, notează pe bună dreptate pr Barone, a pus bazele, a formulat programul și a dat denumirea mișcării, iar problemele acesteia rămân tema principală a adepților semanticii generale Spre deosebire de „semantica academică” care explorează problemele logice și epistemologice, semantica generală pune accent pe elucidarea relației dintre limbaj (și gândire) și comportament, atât la nivel individual, cât și social În literatura marxistă, s-a demonstrat suficient de convingător că problemele științifice reale și foarte importante din studiile de semantică generală primesc o soluție unilaterală, predominant idealistă Gama de interese ale semanticii generale este destul de largă, iar problemele estetice sunt incluse aici În centrul problemelor estetice ale semanticii generale se află analiza artei „moderne” în comparație cu arta clasică, iar prin artă „modernă”, semantica generală înseamnă artă modernistă – abstractă, cubism, suprarealism, dadaism etc Semantica generală interpretează arta „contemporană” pe baza principiilor de bază formulate de A Kozybski Acesta din urmă a susținut că cu ajutorul acestor principii a creat un sistem nou, non-aristotelic , care funcționează în toate domeniile științei și vieții, inclusiv în artă Semantica generală susține că gândirea științifică este „modernă” în măsura în care urmează principiile unui sistem „non-aristotelic” de semantică generală În mod similar, ei consideră că arta, pentru a fi „la egalitate cu vârsta”, trebuie să adere la aceste principii În acest sens, ei au propus următorul concept: pentru prima dată în istoria dezvoltării artei europene, principiile semanticii generale sunt practicate în mod conștient doar de arta „modernă” Tocmai în el văd confirmarea principiilor lor referitoare la „logica comportamentului” omului în artă, la fel cum în teoriile științifice de astăzi (interpretate de ei în spiritul operaționalismului) văd dovada ideilor lor referitoare la „ logica comportamentului” a omului în știință Acest concept este prezentat cel mai complet în articolele: S Hayakawa (Președintele Societății Internaționale de Semantică în - ) „A New Vision: On the Semantics of Modern Art” ( ) și O Bludstein „General Semantics and Contemporary Artă” ( ) Ambele își propun să caracterizeze arta „modernă” ca un sistem „non-aristotelic”, spre deosebire de sistemul artei tradiționale europene Cel mai important principiu al logicii „non-aristotelice” a semanticii generale este principiul „non-identității” Conform acestui principiu, un semn nu este identic cu lucrurile pe care le denotă Principiul „non-identității” este intenționat de semanticieni să avertizeze oamenii împotriva obiceiurilor semantice de identificare, împotriva reacției la semne ca și cum ar fi lucrurile pe care le semnifică Al doilea principiu principal al semanticii generale, „principiul incompletității”, în formularea lui Kozybski este: „Harta nu reprezintă întregul teritoriu” Aceasta înseamnă că un semn nu poate pretinde a fi o reprezentare completă a unui lucru „Principiul incompletității”, conform semanticii generale, avertizează împotriva obiceiului semantic al semnificațiilor statice și rigide Hayakawa explică că acest obicei se referă la tendința de a reprezenta lumea în termeni de simboluri sau cuvinte, ale căror semnificații sunt determinate permanent și neschimbat Lumea în acest caz este împărțită în clase de obiecte sau entități cu granițe absolut fixe Semantica generală pledează pentru obiceiuri semantice de semnificații dinamice și fluide Astfel de obiceiuri sunt caracterizate de tendința de a vedea lumea nu ca o colecție de obiecte și entități statice, ci ca un proces dinamic Prin această abordare, semnificațiile simbolurilor, deși sunt definite, nu sunt fixe, ci ținând cont de categoriile de timp și relație Al treilea principiu ca important al sistemului „non-aristotelic” de semantică generală este principiul caracterului „multiordinar” În aspectul său științific concret , acest principiu este în esență teoria tipurilor a lui Russell și conceptul de ierarhie a limbajului Acest principiu ar trebui să avertizeze împotriva confuziei limbajului în care vorbim despre o altă limbă, din aceasta din urmă, de la niveluri confuze de abstractizare etc Despre principiile sistemului „non-aristotelic” de semantică generală, se poate spune pe bună dreptate ceea ce s-a spus despre cartea lui Kozybski „Știință și sănătate ”: ceea ce este corect în ea este vechi, iar ceea ce este nou nu este corect Ceea ce era nou a fost interpretarea acestor principii în spiritul operaționalismului, platforma filozofică principală a semanticii generale Scopul fenomenalismului final al operaționalismului este de a elimina problema reflectării obiectului în gândire, problema distingerii dintre obiect și subiect Ceea ce se numește de obicei „obiect” apare pentru semantica generală ca unul dintre nivelurile de abstractizare „Obiectul”, scrie Korzybski, „ar trebui privit ca „prima abstractizare” Numai cu astfel de „obiecte” fenomenale , și nu cu realitatea obiectivă, se ocupă semantica generală Sensul operaționalist al principiilor organizării „non-aristotelice” se manifestă clar în interpretarea problemelor artei de către semantica generală În întregime în spiritul pragmatismului și al behaviorismului american, semantica generală analizează arta doar ca un anumit tip de comportament care include simboluri și implică reacții semantice Conform conceptului de semantică generală, arta clasică, spre deosebire de arta „modernă”, se caracterizează prin reacții semantice care ar contrazice principiile sistemului „non-aristotelic” Astfel, Hayakawa susține că, începând cu greci, „idealul social al artei occidentale” a fost reacția semantică de „identificare ” În urma lui Hayakawa, Bludstein propune să considere arta tradițională europeană - din epoca elenistică până în a doua jumătate a secolului al XIX-lea - ca un sistem „aristotelic”, inclusiv de identificare Printre nume îi numește pe Leonardo da Vinci, Raphael, Watteau, Gainsborough, Sargent, impresioniștii și alții Deci, idealul artei lui Leonardo da Vinci și Rafael a fost „semantica identificării” Care este sensul real al acestei afirmații? Ilustrandu-si, dovedindu-si teza dubioasa, Hayakawa aminteste de diverse legende despre artistii din antichitate care se intreceau pentru a crea imagini care nu puteau fi distinse de realitate Hayakawa vrea să spună că Leonardo da Vinci și Raphael și-au propus aceleași obiective? Evident că nu, pentru că ar fi pur și simplu absurd Semanticianului general știe, și el însuși scrie despre aceasta, că adepții doctrinei aristotelice a imitației au subliniat cu insistență că imitarea naturii nu înseamnă simpla copiere S-ar părea că un cercetător care este conștient de astfel de afirmații trebuie fie să-și arate lipsa de temei și să demonstreze că marii realiști ai trecutului s-au străduit pentru o simplă copiere a naturii, fie să renunțe la teza conform căreia „semantica identificării” era idealul european artă Hayakawa nu face nici una El declară că, totuși, următoarele rămân adevărate: de secole și până în vremea noastră, „în ceea ce privește publicul larg”, cel mai important ingredient în critica artistică a fost evaluarea acurateței sau inexactității copierii naturii de către artist Nu este greu de demonstrat că semantica generală nu este în mod clar în acord cu regulile obișnuite ale logicii aristotelice Hayakawa a înlocuit întrebarea „idealului social” al artei clasice cu o altă întrebare, cea a „ obiceiurilor semantice” ale unui public subdezvoltat din punct de vedere estetic Bloodstein este mai consistent Raționamentul său dezvăluie clar că prin „semantica identificării” artei clasice, el înseamnă, în esență, o adevărată reflectare a realității în artă, căreia i se opune Aristotel spunea, scrie Bloodstein, că „arta este imitația naturii” Și de atunci, artiștii au urmat prescripția lui Aristotel „Au căutat să fie fideli realității” Atenția lor era concentrată asupra obiectelor în sine, ei credeau că reproduc natura Drept urmare, arta europeană era arta „conținutului”, „subiectului” (subiect) Deci, adevăratul sens al tezei de semantică generală că idealul social al artei clasice era „semantica identificării” este următorul Arta clasică s-a străduit să reflecte realitatea profund și veridic; era o artă semnificativă și obiectivă Tocmai aceste trăsături ale artei clasice nu se încadrează în cadrul operaționalist și fenomenal al logicii lor „non-aristotelice” atribuie „static” ca principală presupunere Cu toate acestea, propunând această teză, Hayakawa face apoi o rezervă: „A spune că arta trecutului a fost statică ar fi greșit, pentru că toți marii artiști și-au inventat propriile modalități de a transmite mișcarea și activitatea ” Cu toate acestea, Hayakawa argumentează în continuare, ipoteza predominantă despre pictură și sculptură a fost că acestea sunt arte spațiale, spre deosebire de artele poeziei și muzicii, care sunt arte temporale Prin urmare, pictura și sculptura, într-un fel sau altul , au fost profund influențate de ideea că, în reproducerea obiectelor, ar trebui să excludă dimensiunea temporală din picturile lor * Astfel, se afirmă că ideea de arte plastice „statice”, „atemporale” a avut o mare influență asupra artiștilor și sculptorilor din trecut ; se admite în continuare că toți marii artiști au găsit totuși modalități de a transmite schimbarea în timp și, după toate acestea, se trage concluzia despre natura „statică” a artei clasice europene până în a doua jumătate a secolului al XIX-lea O logică uluitoare, cu adevărat „non-aristotelică”! Dar ce nu poți face pentru a stoarce practica de o mie de ani a artei europene în cadrul unui concept preconceput! Dar, desigur, nu este doar o chestiune de absurdități logice Acuzația de statică înseamnă mult mai mult decât un indiciu al refuzului de a include dimensiunea temporală în artele spațiale Esența problemei este că marii artiști ai trecutului, „inventându-și propriile moduri” de a transmite timpul, variabilitatea, fluiditatea ființei, nu au căzut în relativismul artistic Pe pânzele lor, obiectele nu și-au pierdut certitudinea, „formalitatea” Arta clasică, folosind expresia lui Hayakawa însuși, a tradus dinamica fenomenelor în limbajul obiectelor familiare fixate în imagine Adică, în toate cazurile a rămas obiectul art Acuzația de static a fost, în esență, o acuzație de obiectivitate Cu obiectivitate Hayakawa conectează în principal obiceiurile semantice ale semnificațiilor statice și rigide La prima vedere, semantica generală critică gândirea rațională, metafizică De fapt, aceasta este o critică a certitudinii realiste, obiectivității și conținutului artei clasice Același scop este urmărit de semantica generală atunci când scrie că al treilea principiu al sistemului „non-aristotelic”, principiul multi-rândurilor, nu a fost respectat în arta clasică Astfel, Bludstein, după ce a reproșat artei clasice că este o artă obiectivă și plină de sens, dă acestei împrejurări următoarea explicație semantică: rezultă că marii artiști ai trecutului și-au identificat greșit „abstracțiunile private de un anumit nivel cu realitatea” Cu alte cuvinte, artiștii artei clasice, recurgând la abstracție în procesul de creare a imaginilor artistice, nu au pierdut niciodată din vedere obiectele reale pe care aceste imagini le reflectau în artă Dar aceasta, conform semanticii generale, a fost greșeala Fără articole, fără conținut! Artistul trebuie să se ocupe doar de diferitele niveluri ale activității sale de abstractizare – așa este crezul estetic al semanticii generale După cum sa menționat deja, scopul principal al speculațiilor estetice ale semanticii generale este de a arăta că, spre deosebire de arta clasică, arta modernă urmează principiile logicii „non-aristotelice” Astfel, de exemplu, potrivit lui Hayakawa, cubismul, abstracționismul, suprarealismul, dadaismul și fauvismul, printre altele, urmăresc încă două scopuri „semantice”: în primul rând, o rebeliune împotriva „semanticii identificării ” și o încercare de a stabili „semantica neidentificare”; în al doilea rând, dorința de a stabili semantica dinamică a timpului - relații și de a evita semantica statică și rigidă a obiectului Bloodstein adaugă un al treilea obiectiv, „discriminarea conștientă a nivelurilor de abstractizare ” Să vedem cum, în opinia semanticii generale, arta „modernă” și-a realizat aceste scopuri „semantice” Se știe că în arta modernistă obiectul este fie deformat în mod conștient, fie chiar eliminat complet În explicarea acestui fenomen, Hayakawa se referă la „contextul cultural al artei occidentale” Rezultă că era necesar să se opune obiceiului semantic de reacție de identificare adânc înrădăcinat în mintea publicului obișnuit A fost nevoie, în cuvintele lui Hayakawa, de „eforturi eroice” pentru a distruge aceste reacții Deformarea conștientă a figurilor, respingerea legilor perspectivei, iluzia adâncimii spațiului, „peticele” și urmele vizibile ale loviturilor din imagine, stilizarea extremă și, în final, eliminarea oricărei reprezentări - acestea sunt etapele acestei activități cu adevărat distructive despre care scrie Hayakawa Suprarealismul primește o interpretare originală din acest punct de vedere În utilizarea extinsă și sofisticată a tehnicii reprezentării, suprarealiştii, conform semanticii generale, o fac pentru a ridiculiza reacția de identificare, iar în atacurile lor la identificare ar fi fost fără milă Semantica generală greșește profund atunci când leagă comportamentul moderniștilor de principiul semiotic și logic al „nonidentității” Esența chestiunii aici nu este în noua logică, „non-aristotelică”, nu în a nu amesteca semne și lucruri și a nu reacționa la semne în același mod ca la lucruri De fapt, modernismul nu și-a stabilit niciun obiectiv semantic , la fel cum nu a urmat niciun principiu de logică „non-aristotelică” Modernismul și-a rezolvat problemele estetice Un alt lucru, notează pe bună dreptate S Suri într-o recenzie a cărții lui P Mondrian „ Arta plastică și artă pur plastică ”, este că ideile care au pregătit „ filozofia științifică modernă a semanticii generale” stau la baza artei „moderne” de artă abstractă”, etc Aceste idei sunt subiectivismul, relativismul și agnosticismul în forma specifică pe care au luat-o în filosofia idealistă a secolului al XX-lea Aceste idei, și deloc principiile notorii ale logicii „non-aristotelice”, sunt cele care explică unanimitatea completă a vederilor estetice ale semanticii generale și ale teoreticienilor modernismului Specificul esteticii semanticii generale în această privință se exprimă doar în terminologia semantică, în dorința de a potrivi principiile estetice ale modernismului la formulele principiilor de bază ale logicii „non-aristotelice” Spunem „ajustare” deoarece principiile estetice ale modernismului au puțină sau deloc relație cu conținutul rațional (semiotic și logic ) care ar putea fi găsit în cele trei principii de bază ale logicii „non-aristotelice” Dimpotrivă, se poate arăta în mod convingător o mare similitudine (sau chiar o coincidență totală) între principiile filozofico-estetice ale modernismului și interpretarea subiectiv-idealistă, operaționalistă a principiilor logica „non-aristotelică” în lucrările de semantică generală Să reamintim că sarcina subiectiv-idealistă ultimă a interpretării operaționaliste a principiului non- identității a fost să înlăture, să elimine problema reflectării unui obiect în gândire Acest lucru este pe deplin în concordanță cu dorința artiștilor moderniști, despre care Hayakawa scrie cu deplină simpatie: de a respinge complet doctrina aristotelică a artei ca imitație Arta pentru ei „nu este în niciun fel imitație” Eforturile „eroice” ale moderniștilor, presupuse îndreptate împotriva obiceiului semantic de a identifica imagini și obiecte, au însemnat de fapt altceva Moderniștii au încercat să obișnuiască privitorul cu faptul că nu a căutat deloc în artă niciun obiect, conținut, sens Arta clasică, scrie Bludstein, era arta conținutului, a sensului (literal, asociativ, „senzual”), iar orientarea către o astfel de artă pe care o numește „intensională” Orientarea către arta „modernă”, care este lipsită de orice semnificație funcțională și verbală, el o caracterizează drept „extensională” Semanticistul L Szegi în articolul său „Percepția artei și proiecției” numește altfel această orientare – „raționalizare”, dar esența rămâne aceeași – să învețe atunci când percepe arta să neglijeze asociațiile obișnuite convenționale și emoționale A Forte scrie direct că, de exemplu, atunci când percepeți muzica, evitarea problemei sensului (care, în opinia sa, este în concordanță cu unele școli moderne de lingvistică ) este cea mai productivă abordare Astfel, a obișnui oamenii cu ideea că arta nu are nimic de-a face cu realitatea, este lipsită de conținut și sens - acesta este adevăratul sens al educației unei „reacțiuni semantice noi, non-aristotelice”, „neidentificare” Cel de-al doilea scop semantic al artei „moderne”, după Hayakawa, este acela de a opune semanticii statice și rigide a obiectului, pretins inerentă artei clasice din trecut, cu semantica dinamică a timpului – relații Eșecul „acuzației” marii arte a trecutului a fost deja menționat Rămâne doar să spunem cât de legitim este să vorbim despre „dinamica ” modernismului În arta secolului XX, dintr-o serie de motive obiective (ritmul de viață crescut, viteze mari etc ), problema timpului, măsurarea temporală, are o importanță deosebită atât ca temă, cât și ca principiu de construcție a unei opere Secolul al XX-lea a îmbogățit cu siguranță arta cu noi mijloace tehnice și artistice pentru a rezolva această problemă Rezolvând această problemă, moderniștii au apelat nu numai la mijloacele care sunt organice pentru artele plastice, ci și la cele mai sofisticate, care erau doar inerente moderniștilor Hayakawa denumește în acest sens metoda de a folosi simultan două sau mai multe puncte de vedere într-o singură imagine, care este caracteristică cubismului Dând o evaluare generală a încercărilor artiștilor moderniști de a-și depăși limitările spațiale, trebuie spus că principala tendință a modernismului nu este aceea de a folosi factorul timp pentru o cunoaștere artistică mai profundă a lumii și a omului, ci de a exprima sentimentele subiective a artistului Dacă principiul „non-identității” în interpretarea semanticii generale a fost negativ și îndreptat împotriva obiectivității gândirii cognitive, atunci principiul „incompletității” sau principiul semnificațiilor dinamice și mobile, după cum sa menționat deja, a fost asociat cu o abordare subiectivistă și relativistă a cunoașterii Această abordare se vede clar, în special, în „descoperirea” pe care semantica generală și-o atribuie „ Descoperirea” acesteia constă în afirmația că evaluarea este principalul factor determinant în comunicare Nu semnificația obiectivă a simbolului (verbal sau non-verbal), ci reacția destinatarului la propria evaluare a simbolului - acesta este principalul lucru, spune A Rapoport Aplicând acest principiu la analiza comunicării artistice, liderul semanticii generale numește „experiența estetică” drept factor determinant decisiv În articolul menționat mai sus, L Seguy dezvoltă în detaliu această interpretare sincer subiectivistă a procesului comunicării artistice El ajunge la concluzia că ceea ce este decisiv nu este ceea ce este conținut în opera de artă, ci ceea ce este în interiorul nostru, conștientizarea propriei noastre reacții emoționale R Welsh dezvoltă idei similare El susţine că „referentul” semnelor artei nu sunt obiectele, ci reacţiile autorului şi destinatarului la obiecte, împreună cu afectele care le însoţesc | Un loc proeminent în estetica semanticii generale îl ocupă problema abstracției în artă A Rapoport îi consacră un articol special „Muzica și procesul abstracției” În ea, în special, scrie că abstracția este de o importanță capitală atât pentru activitatea creativă a artistului, cât și pentru sarcina de evaluare a ascultătorului O mare atenție este acordată problemei abstracției de către Bludstein în articolul pe care îl analizăm, precum și de către alți autori (J Caffrey, D Burrows, L Sjoberg ș a ) Interesul semanticii generale pentru problema abstracției se datorează în principal faptului că în arta „modernă” ei găsesc confirmarea celui de-al treilea principiu al logicii „non-aristotelice”, principiul „ multiplității” asociat cu problema abstracției Mai precis, ei găsesc o înțelegere subiectivistă a abstracției în teoria și practica modernismului Artiștii contemporani, spune Bludstein, sunt pe deplin conștienți de faptul că arta nu poate fi altceva decât o abstractizare a naturii Un impuls puternic pentru abstractizarea conștientă, crede Bludstein, a fost fizica și chimia modernă Ei au arătat că realitatea pe care artiștii încercau să o reproducă a fost doar o abstracție la un nivel mai înalt decât nivelul sub-microscopic Descoperirile științei moderne, interpretate, așa cum am văzut mai sus, în întregime în spiritul operaționalismului semanticii generale, au stimulat în artă, așa cum crede Bludstein, o dezvoltare paralelă a procesului de abstractizare Dar principalul lucru pentru semantica generală a fost că arta „creativă” (spre deosebire de „ imitativă”) a secolului al XX-lea „se bazează pe diferențierea conștientă a nivelurilor de abstractizare” Cu alte cuvinte, această artă respectă principiul „non-aristotelic” al „multe rânduri” În interpretarea semanticii generale, aceasta înseamnă următoarele Ceea ce în arta clasică era considerat obiect, subiect de reflecție, în modernism apare doar ca un anumit nivel de abstracție, activitatea subiectivă a artistului și destinatarului S-a spus mai sus că A Rapoport și adepții săi caracterizează subiectiv evaluarea ca un factor determinant în comunicarea artistică Dar trebuie adăugat că evaluarea pentru Rapoport este „veriga principală în lanțul de abstractizări care formează procesul comunicativ” n Este absolut clar că interpretarea subiectivistă a comunicării artistice doar ca un lanț de abstracțiuni fără acces la realitatea obiectivă duce, în esență , la negarea naturii comunicative a artei Acest lucru se vede clar în articolul lui A Forte „ Muzica ca mijloc de comunicare non-verbală” Autorul susține în acest articol că „revoluția muzicală” din ultimii cincizeci de ani ar fi forțat o revizuire semnificativă a ideilor despre esența artei și să abandoneze „truismele” generațiilor precedente Printre aceste „truisme” Forte include afirmația că „muzica este o limbă” Plecând de la teza semantică conform căreia abstracțiile din muzică nu sunt o reflectare a realității, obiectele, că ele acționează nu ca un model izomorf al realității, ci ca niște ecuații matematice (după cum puteți vedea, autorul interpretează complet greșit sensul ecuațiilor matematice), Forte ajunge inevitabil la concluzii destul de logice În analiza artei, susține el, problema sensului trebuie evitată (așa cum am discutat mai devreme), iar întrebarea ce comunică muzica trebuie privită ca „fără sens” | Separarea abstracției de realitate, gravarea abstracțiunilor artistice a tuturor urmelor de conținut obiectiv duce inevitabil la arta modernistă la formalism sincer Deci, am luat în considerare estetica semanticii generale Pe bună dreptate poate fi numită teoria semantică a artei moderniste S Suri avea toate motivele să afirme că, de exemplu, teoria artei abstracte poate fi considerată ca parte a teoriei semanticii generale Am vorbit deja despre motivele epistemologice profunde ale coincidenței concepțiilor estetice ale semanticii generale și ale moderniștilor Rămâne de spus că ideile de semantică generală, principiile lor ale unui sistem „non-aristotelic”, nu numai că și-au găsit sprijin în arta „modernă”, dar, la rândul lor, au avut și continuă să aibă o influență indirectă și directă asupra teoriei și practica modernismului Dovada acestui lucru poate servi drept articol al celebrului artist modernist C Biederman „New Cezanne”, publicat în „Buletinul de Semantică Generală”, și un interviu cu acesta, publicat în același „Buletin” Poziția lui Biedermann este de interes în trei privințe În primul rând, Biederman, bazându-se pe principiile lui Kozybski, critică arta „tradițională” a trecutului; în al doilea rând, din punctul de vedere al unui nou „ism” – „structurism” – el critică (în mare măsură justificat) multe tendințe din pictura modernistă contemporană, remarcând totodată că artiștii acestor tendințe aplică incorect principiile lui Kozybski; în al treilea rând, bazându-se pe aceleași principii, încearcă să fundamenteze „teoretic” „structurismul” Arta trecutului, potrivit lui Biderman, a încălcat principiul „non-identității” Prin urmare, o numește arta de a „identifica” imaginile Și din moment ce această artă a imitat, se presupune că „nu a putut crea cu adevărat” După cum puteți vedea, Biederman contrastează absolut imitația și creativitatea Acuzația de „identificare” se concretizează în teza că arta „mimetică” era arta abstracției „inferioare” Biederman cheamă să nu amestece cele două abia; \>Asemenea niveluri de abstracție: abstracții ale obiectelor, rezultate structurale particulare, ceea ce este creat și abstracții ale legilor structurale ale acelor procese prin care natura creează Arta „mimetică” s-a oprit la primul nivel „inferior” de abstractizare și, prin urmare, se presupune că nu era capabilă de creativitate adevărată și avea un caracter „distructiv” Cu greu este necesar să „justificăm” arta clasică în fața „curtei” modernistului și, așadar, să trecem la analiza mai constructivă a criticii lui Biedermann la adresa artei „moderne” Mulți reprezentanți ai artei „moderne”, conform lui Biderman, respingând absolutele „identificării”, au înlocuit-o cu alte absolute, acționând deghizat , sub forma principiului „multe rânduri” Învățătura lui Korzybski, scrie Biderman, despre natura pe mai multe straturi a experienței umane , trebuia să servească în artă pentru „eliberarea” de distructivitatea identificării Dar aici, în opinia sa, pândea pericolul ca această „eliberare ” să devină ea însăși „distructivă” Pentru ce este eliberarea? În ce direcție, spre ce scop pozitiv , ar trebui să se îndrepte noua artă? Referirea la „multe rânduri”, un fetiș al artiștilor moderni, indică doar dorința de a evita răspunsul la aceste întrebări O astfel de eliberare de identificare este inutilă: condamnă arta la rătăcirea fără scop printre diferitele variante ale „multe rânduri de disperare” Mulți artiști contemporani, afirmă Biderman , au înțeles „eliberarea” de „identificare” ca o eliberare absolută de orice determinare a naturii El este conștient de faptul că acest lucru nu poate duce decât la un arbitrar subiectiv, la o „gopă după aur”, atunci când fiecare artist caută să-și „pungă” scopul privat într-un nou teritoriu al artei Obiectivele subiective au devenit motivul principal al creativității Fiecare a pretins dreptul de a face cu arta ceea ce îi place | Deci, de exemplu, cubistul Juan Gris susține că nu picturile sale ar trebui să corespundă naturii, ci invers - natura ar trebui să corespundă picturilor sale Cu alte cuvinte, spune Biderman, dacă arta anterioară trebuia identificată cu natura, acum natura trebuia identificată cu arta, cu fanteziile personale ale artistului În opinia lui, o astfel de viziune este cunoscută de mult timp psihiatrie Este clar din cele spuse mai sus că Biedermann indică în mod corect subiectivism și natura „distructivă” mai degrabă decât „constructivă” a operei moderniștilor, explicând corect acest lucru prin faptul că ei au decis să se elibereze complet de orice dependență de natură În ceea ce privește principiile semantice ale „non-identității”, „multe rânduri”, atunci, în opinia justă a lui Biedermann , interpretarea și aplicarea lor incorectă (să spunem în numele nostru – mai precis, idealistă ) pot duce și duce la subiectivism și arbitrar În plus, referirea la principiile „științifice” ale semanticii generale le servește doar ca ecran, ascunzând scopuri care nu au nimic de-a face cu știința S-a spus deja mai sus că Biderman însuși se ridică pe pozițiile structuralismului Este important de subliniat aici că el caută și un suport teoretic pentru noul său „ism” în principiile semanticii generale Atât în articolul său, cât și într-un interviu cu L Sjöberg, el notează că a fost de o importanță decisivă pentru el, ca „structurist”, să participe la primul seminar al lui A Kozybski în la Universitatea din Chicago Cunoașterea doctrinei semanticii generale l-a convins pe Biedermann că ideile lui Kozybski despre știință și sănătate ar putea fi testate semnificativ și în artă În interpretarea lui Biedermann, Kozhibsky ar fi căutat să elibereze o persoană de acele cătușe care îl împiedică să-și realizeze potențialul creativ Ideea creativității ca cea mai înaltă calitate a existenței umane este ideea principală pe care Biedermann a derivat-o din cunoașterea lui cu învățăturile lui Kozybski A doua idee era legată de principiul „non-elementalismului” ca variantă a „non-completitudinii” Nu există granițe rigide între știință și artă - aceasta este concluzia pe care Biderman și-a făcut pentru sine din acest principiu La fel ca omul de știință, artistul nu este scutit de cerințele naturii Cum înțelege Biderman legătura dintre artist și natură? Structuralismul, spre deosebire de arta clasică din trecut, pare să efectueze „ abstracția structurală superioară” - o abstracție a legilor structurale ale procesului creativ al naturii Aceasta este o abstracție nu de la creat, ci de la nivelul creativ, creativ al naturii Structuratorul creează în cadrul conexiunilor structurale specifice procesului creativ al naturii Artistul este asemănat cu natura și creează ca natura însăși Structuratorul nu este interesat de ceea ce crează natura, ci de modul în care o face, pentru a crea forme pe care natura nu le-a creat încă, realizând opțiunile potențiale conținute în structura creativității naturii Doar în acest caz, crede Biderman, poate fi realizată „libertatea deplină a actului creativ ” Nu se poate spune că părerile lui Biedermann au fost originale Celebrul artist elvețian P Klee, care este considerat unul dintre cei mai faimoși primi reprezentanți ai artei abstracte, aderă la aceleași opinii L Heidenreich în articolul „Artă și știință” scrie că Klee cheamă artiștii să urmeze „legile” naturii, modalitățile sale de „creare a formelor” Prin natură, artistul se presupune că poate ajunge în vârf, unde poate crea din sine În ziua în care artistul devine parte a naturii, el va putea crea așa cum face natura Atât Klee, cât și structurantul Biederman, într-un efort de a transforma artistul într-o parte a naturii, biologizează clar procesul de creație artistică Prin această formulare a întrebării este încălcat principiul „multi-rândurilor” Nivelul natural de abstractizare în interpretarea artei este identificat cu nivelul social Ca urmare, turismul structural, în comparație cu o înțelegere profund socială a creativității artistice, se dovedește a fi nu cea mai înaltă, ci cea mai scăzută abstracție În plus, fără a dezvălui, în esență , despre ce fel de legi vorbim și cum sunt ele înțelese într-un mod rațional, structuralismul ridică de fapt creativitatea necugetată și, prin urmare, arbitrară, într-o lege Astfel, critica subiectivismului s-a transformat într-o altă formă de subiectivism, eternul tovarăș al modernismului Acesta este încă un final trist al încercării de a aplica în teorie și practică principiile semanticii generale în analiza artei NOTE „ETS: A Review of General Semantics”, , voi XV,nr , p „Filosofia burgheză modernă” Editura Universității de Stat din Moscova, , p A Korzybski știință și minte An Introductioii io Sisteme non-aristotelice și semantică generală Lakcville și Conn, , p „ETC”, , voi IV, nr , p B „Limbă, semnificație și maturitate” NY, , pp - "ETC", voi VI, nr , p „ETC”, , voi XII, nr , p „Buletinul de semantică generală”, , voi / , p „ETC”, , voi IV, nr , p „ETC”, , voi XIV, nr , p „ETC”, , voi IV, nr , p „Buletinul de semantică generală”, , nr / , p „ETC”, , voi VI, nr , p Buletinul de Semantică Generală, , nr / , p Hans Kralik: credul meu este de a servi cauza partidei cu art Pyshnovskaya Pe mai , la Muzeul de Arte Aplicate din Berlin a fost deschisă o expoziție de gravuri și desene de Hans Kralik Artist comunist care a murit la Düsseldorf pe mai , el a lăsat moștenire întreaga sa arhivă de manuscrise, picturi, acuarele, desene și grafice tipărite Republicii Democrate Germane În zilele în care întreaga omenire progresistă sărbătorește a -a aniversare a Victoriei asupra fascismului german, Uniunea Culturală a RDG, Muzeele de Stat din Berlin au prezentat publicului opera lui Hans Kralik Până acum, este cunoscut în primul rând ca autor al foii „Un bărbat – Sună mândru” (M Gorki), care a deschis un ciclu de gravuri dedicat prizonierilor din lagărele de concentrare Aproape fiecare carte despre istoria Rezistenței antifasciste germane și a artei antifasciste reproduce această fișă, dedicată comunistului german Hugo Paul, tovarășul artistului în Rezistență, după detenție, prin ororile camerelor de tortură fasciste pe care le-a îndurat cu curaj Și întregul ciclu „În ciuda tuturor ” își datorează numele unui articol de K Liebknecht, publicat pe paginile ziarului „Rote Fahne” la ianuarie , în zilele tragice ale înfrângerii Revoluției din noiembrie: „Nu am alergat nicăieri, nu suntem învinși Și chiar dacă ne pun în lanțuri, tot suntem aici, vom rămâne aici, aici! până la prăpastie Nava noastră își îndreaptă cu fermitate și mândrie cursul spre scopul propus Împotriva tuturor pronosticelor!” Karl Liebknecht și Rosa Luxemburg, Ernst Thalmann și Clara Zetkin, Wilhelm Pick, iar după ei zeci de mii de antifasciști de partid și non-partid, muncitori, angajați , reprezentanți ai intelectualității și personalități culturale și artistice, începând cu B Brecht , E Piscator, terminând cu K Kollwitz, J Hartfield, G și L Grundig, T Balden și mulți alții, în ciuda tuturor, și-au mers cu fermitate și mândrie cursul spre scopul propus În această cohortă de oameni curajoși a existat o persoană curajoasă și modestă - artistul antifascist Hans Kralik S-a născut pe mai în familia unui miner, din copilărie a visat la meseria de pictor, dar la treisprezece ani a coborât în mină Și-a început educația artistică la Școala de Arte Aplicate Krefield abia la vârsta de de ani A trebuit să lucrez în tura de noapte și să iau trenul de dimineață către Krefeld din Marse (Renania) natală Și așa zi după zi Membru al Partidului Social Democrat Independent din Germania din , în a fondat o organizație comunistă la Marse, Kralik, desigur, nu a fost un martor indiferent al luptei acerbe de clasă Era vorba despre o mișcare grevă largă, despre dispute violente cu separatiștii Drept urmare, Kralik a trebuit să intre în subteran Inclus în „listele negre”, a găsit de lucru doar la una dintre uzinele metalurgice din Duisburg Pentru a-și continua studiile, trebuia să alerge zilnic între cele trei orașe În , Kralik a fost admis la Academia de Arte Frumoase Seldorf din Dues, pe care a finalizat-o cu succes patru ani mai târziu Pe banca studenților, artistul a îndeplinit cele mai variate sarcini ale petrecerii - a desenat bannere, afișe, caricaturi, a proiectat pliante și a vorbit cu muncitorii La scurt timp după absolvirea Academiei de Arte, Kralik a organizat la Düsseldorf o filială locală a Asociației Artiștilor Revoluționari din Germania, care era direct legată de Partidul Comunist A fost membru al „Tânărului Renanie” și al „Secesiunii Rinului”, unind pictori, graficieni și sculptori din Düsseldorf Printre aceștia s-au numărat oameni care au aderat la viziuni sociale și politice democratice, dar uneori foarte haotice și s-au aflat în poziții creative foarte diferite După , mulți dintre ei au devenit antifasciști activi În acest sens, este suficient să îi numim pe Otto Dix și Otto Pankok Cu puțin timp înainte de lovitura fascistă din Germania, în contextul unei lupte tensionate pentru crearea unui front popular antifascist unit, pentru extinderea influenței Partidului Comunist în timpul alegerilor regulate pentru Reichstag, Kralik a fost ales secretar al departamentul de agitație și propagandă al Comitetului Districtual de Partid din Düsseldorf , unul dintre cele mai mari orașe industriale din Renania Kralik s-a aruncat cu capul înainte în munca care i-a fost încredințată, fără a cruța nici forțele, nici timpul, nici viața însăși În iulie artistul și soția sa G Kralik Discuţie Gravura pe cupru G Kralik Hitler este război pliant G Kralik băieți Desen cu stiloul HITLEROȘI ADUCE UNS oenfrieden au fost arestați de Gestapo, trimiși la închisoarea Ulmer Hes, apoi în lagărul de concentrare Bergermoor, din care Kralik a reușit să se elibereze și să fugă în Olanda Acolo, la Expoziția Internațională de la Amsterdam, toată lumea a fost atrasă atenția asupra peisajului său lagărului de concentrare – prima lucrare scrisă din viață și a văzut lumina, supărată și generalizantă A evadat din nou din Olanda - de data aceasta în Franța, iar Kralik participă activ la activitățile Uniunii Artiștilor Liberi Germani ( - ) - una dintre organizațiile antifasciste de emigranți apărute la convocarea celui de-al VII-lea Congres a Komintern, apoi Conferința de la Bruxelles a KKE ( ) G Kralik este membru al expoziției itinerante organizată de Uniunea Artiștilor Germani „Cinci ani de dominație a lui Hitler în Germania”, care expozanți , cu cea mai mare pregătire, au preluat lucrări cartografice pentru Spania republicană Când Franța a devenit o victimă a celui de-al treilea Reich, artistul a intrat în maci A realizat mici gravuri în lemn, pliante imprimate pe hârtie de țesut, înșirate pe un fir, rulate și adresate soldaților germani care au fost chemați să pună capăt războiului criminal Kralik a ilustrat ziarele germane antifasciste Soldat u Mediterranean morya, Nasha Otchizna și multe altele, publicate în subteran la Lyon La acea vreme, artistul și-a semnat lucrările cu numele „Jean” În septembrie , în Franța a fost format Comitetul Național pentru o Germanie Liberă în Occident Kralik și soția sa au devenit cele mai active figuri ale acesteia Întors în Germania în iunie , artistul, ca membru al G Kralik Exteriorul Gravura cu plumb G Kralik Mamă însărcinată Gravura pe lemn a fost instruit la Paris, Bruxelles, Anvers și Londra Datorită expoziției, ciclul de gravuri al artistului „Împotriva tuturor șanselor” a câștigat faimă internațională, care a fost publicat în scurt timp în tiraj de masă cu banii sindicatelor britanice Kralik s-a numărat printre pictorii, sculptorii și desenatorii care au lucrat la modelele destinate Expoziției Internaționale de la New York, pentru pavilionul Germania Mâine și Ieri Germania fascistă a refuzat să participe la expoziție, iar acest pavilion trebuia să fie cel mai mare și mai semnificativ eveniment al emigrării antifasciste germane - oameni de știință, scriitori, revoluționari profesioniști și artiști împrăștiați în întreaga lume Emigranții germani din Franța au fost nevoiți să finalizeze de machete pe tema „Provocația – incendiul Reichstagului, rasismul, persecuția religioasă, sistemul lagărelor de concentrare” Kralik a ilustrat prima ediție a cărții lui Wolfgang Langhof „Mlaștinile alcătuiesc KKE în Guvernul Renania de Nord-Westfalia În primii șase ani postbelici a fost grefierul cultural responsabil la magistratul din Düsseldorf Cu toate acestea , când norii neofascismului s-au adunat peste Rin, Hans Kralik s-a trezit printre comuniștii alungați din instituțiile orașului A început viața dificilă a unui artist liber, un om de vârstă mijlocie și bolnav Biografia creativă a lui Kralik este destul de tipică pentru un grafician antifascist Din moștenirea lui nu a mai rămas aproape nimic: pliante subterane, ziare, reviste, afișe s-au pierdut, au supraviețuit doar copii aleatorii Atelierul din Dues Seldorf a fost jefuit de Gestapo O soartă similară a avut și atelierul lui Kralik din Paris În , artistul a trebuit să o ia de la capăt În plus, în acest timp au apărut noi probleme, s-au dezvoltat noi scale estimative Iar artistul „și-ar considera opera fără sens dacă i-ar trece prin cap să se îndepărteze de evenimentele timpului nostru” Doar cincizeci de gravuri, care acoperă perioada lor din până în , au fost expuse la acea expoziție memorială a lucrărilor artistului de către Cabinetul de Gravuri din Berlin Artist comunist, Kralik a fost interesat în primul rând de tehnica agitației în masă, arta propagandistică , care și-a pus amprenta asupra întregii sale lucrări în anii - Linogravarea vur și gravurile în lemn ale artistului din acea perioadă se disting prin claritatea lor, simplitatea designului, generalizarea structurii figurative Luptându-se pentru o formulare largă a marilor probleme sociale, tânărul Kralik, ca mulți alți artiști proletari , a gravitat nu spre schițe portretistice ale personajelor individuale ale oamenilor, ci spre imagini colective generalizate Ca foile grafice, F Schul-Kralik s-a dus cu lucrările sale la acești oameni, le-a stârnit gândurile, i-a chemat să protesteze Odată cu ascensiunea fascismului, tema tragică a avertismentului, tema luptei, a sunat din ce în ce mai insistent în opera lui Kralik, iar interesul pentru om în toată originalitatea lui individuală a crescut În condițiile subteranului, o persoană care se simțea parte dintr-o masă strânsă și organizată și-a dat seama perfect că soarta multor oameni depindea de experiența, curajul și statornicia camarazilor săi Fiecare dintre muncitorii subterani a fost un erou cu propria sa biografie unică Atenția lui G Kralik a fost atrasă de colegul din Rezistență, G Paul, al cărui portret astăzi a devenit nu doar un epitaf pentru un luptător, ci un imn către gloria celor care nu au fost cuceriți, nu au fost sparți de dușmani într-o luptă inegală Interesul pentru individualitate este distinct tz și G Grundig, gravurile lui Kralik au fost distribuite la adunările muncitorilor, mitinguri și demonstrații Kralik a servit cauzei partidului și, la fel ca artiștii proletar-revoluționari din Dresda și Berlin, a arătat imagini cu muncă și sărăcie, disperare, frică și protest Eroul lui Kralik este un om muncitor, plin de respect de sine și de înțelegere a stării importante care i- a căzut în sarcina lui - creatorul de noi valori spirituale și materiale Mai mult decât atât, spre deosebire de majoritatea covârșitoare a artiștilor revoluționari proletari cunoscuți de noi ( singura excepție este K Kvaerner), atenția lui Kralik a fost atrasă și de muncitorul proletar rural, de frumusețea muncii fizice grele cu plasticitatea ei calmă și măsurată a mișcării, puterea și mintea pândind în corpuri groase Însuși carnea de carne a clasei muncitoare, s-a manifestat în opera lui G Kralik în anii postbelici, când lupta muncitorilor împotriva preocupărilor și monopolurilor s-a intensificat în RFG, mișcarea susținătorilor păcii împotriva remilitarizării țara și amenințarea neonazistă au început să se extindă, iar Partidul Comunist din Germania a condus o propagandă socio-politică și culturală consistentă și constantă în rândurile clasei muncitoare Privind cu atenție lumea înconjurătoare, artistul a început pentru prima dată să creeze compoziții cu mai multe figuri în pictură și grafică de șevalet, gravitând către o caracteristică psihologică mai complexă a unei persoane și a mediului său Printre cele mai recente lucrări grafice ale lui Hans Kralik se numără foaia „Cimitirul din Ruhrberg” (unde sunt îngropați sovieticii care au murit în captivitatea fascistă) Acest laco- Dialog nou Expoziții la Paris, Moscova și Leningrad - În primăvara anului , la Grand Palais din Paris s-a întâmplat ceva neobișnuit și chiar extraordinar Într-una dintre secțiunile „Salonului de primăvară”, adică următorul sezon al Societății Artiștilor Francezi, a fost organizată o expoziție extinsă de pictură clasică rusă și multinațională sovietică O sută de tablouri au fost trimise la Paris de la Galeria Tretiakov, Muzeul Rus și din fondurile Ministerului Culturii al URSS Arta sovietică a fost expusă în mod repetat la Paris la expoziții independente și internaționale În cadrul tradiționalului Salon parizian, lucrările sovietice nu au fost niciodată expuse Expoziția comună de artă sovieto-franceză de la Paris este un fenomen semnificativ și fără precedent Desigur, asta ar fi trebuit scris imediat, în urmărire fierbinte Dar era logic să așteptăm până când expoziția de întoarcere a Salonului de la Paris a fost deschisă la Moscova și Leningrad în noiembrie-decembrie Astfel, planul bilateral a primit implementarea sa concretă Deci, ce sa întâmplat de fapt? Cum s-a întâmplat ca în Salon să fie expusă pictura rusă și sovietică și cum s-a întâmplat ca Salonul să-și expună pe scară largă picturile în sălile noastre? Punând aceste întrebări, nu ne propunem să pătrundem în planurile organizatorilor expozițiilor Va fi suficient să spunem că angajații Ministerului Culturii din URSS au fost ghidați de un anumit program Zâmbetul binevoitor și gânditor al lui J Scheissial, președintele Societății Artiștilor Francezi, care l-a însoțit în negocieri și afaceri practice, a însemnat la rândul său nu doar atractivitatea caracterului, ci și o poziție adresată atât vieții Salonului, cât și către colegii străini (J Scheissial este acum și președintele Academiei de Arte) Într-un cuvânt, scopul nostru nu este să rezolvăm ghicitori, ci să încercăm să pătrundem în proprietățile obiective ale acestui fenomen din istoria vieții artistice sovietice și franceze Observăm imediat că a apărut într-o atmosferă de relații de prietenie Acestea s-au dezvoltat în așa fel încât s-a putut ține cont de dorințele petrecerilor gazdă cu privire la componența exponatelor În acest caz, desigur, fiecare parte care a trimis expoziția a fost complet suverană în a determina ce trimite în altă țară Beneficiul recunoașterii reciproce este, de asemenea, neîndoielnic - ambele părți au descoperit fenomenele creativității și ale vieții artistice, care anterior erau în afara câmpului lor vizual Nu întâmplător criticul A Barrère și-a precedat articolul introductiv la secțiunea sovietică a catalogului Salonului din , pătruns de un interes viu, cu o epigrafă ironică din Proza lui Cendrars a expresului transsiberian: „Spune-mi, Blaise, suntem departe de Montmartre?" Probabil, pentru mulți, mulți moscoviți și leningradați, cunoașterea Salonului, care expune anual până la cinci mii de lucrări, a fost o surpriză De obicei, în ochii istoriei artei secolului XX, acest Salon este un obiect care pare a fi inexistent Și este aproape ca și cum cunoașterea acestei expoziții, care a prezentat pictura Salonului, s-a dovedit a fi o surpriză pentru cei care credeau că toate miile de artiști parizieni se dedau cu ceva „un fel de”, subtil artistic, seducător și puțin înfiorător in acelasi timp În ceea ce privește interesul reciproc larg pe care l- au trezit expozițiile din Franța și URSS, acesta este fără îndoială Acest lucru este dovedit de un număr mare de vizitatori la expoziții și chi televiziune franceză, radio și multe altele Și totuși întrebările pe care le-am pus sunt destul de rezonabile Atât prima, cât și cea de-a doua parte a acestora sunt capabile să deruteze criticii și telespectatorii care împărtășesc cele mai diverse opinii ideologice și artistice, ca să spunem așa, de la „dreapta” la „stânga” Atât la Paris, cât și la Moscova se putea surprinde atât surprinderea, cât și o anumită confuzie, și chiar un sentiment de oarecare stângăcie Alți critici francezi, în legătură cu un eveniment neobișnuit care a avut loc în , pur și simplu au elaborat în articolele lor o serie de exerciții obișnuite despre „programul obligatoriu” În plus, desenul acestuia nu a coincis cu contururile reale ale evenimentului, deoarece acest eveniment nu corespundea canoanelor si dogmelor judecatilor critice De asemenea, trebuie gândit că unii nu au găsit nimic de spus, în timp ce alții nu au considerat necesar să exprime ceea ce au putut spune cu această ocazie Într-un cuvânt, aceste întrebări afectează domeniul artei în sine Probabil, cititorul a fost de mult pregătit pentru o altă întrebare - despre ce fel de Salon vorbim, nu este vorba de același? Este vorba chiar despre asta! Nu despre Salon des Indépendants, nu despre Salon d'Automne, nu despre oricare altul, ci despre cel despre care a scris Diderot, care a dat naștere însuși conceptului de „Salon” și a fost cunoscut în secolul al XIX-lea ca personificare a conservatorismului şi vulgarităţii burgheze Acest Salon și-a sărbătorit recent cea de-a -a aniversare În , a încetat să mai fie proprietate de stat și a trecut în mâinile organizațiilor publice Dar și mai departe, el a rămas un bastion al rezistenței la multe dintre ultimele tendințe în artă, experimentând doar indirect impactul lor sau absorbindu-le experiența pe măsură ce această experiență se academicizează, transformându-se într-o tradiție picturală pașnică care nu contrazice programul antimodernist al Salonul Nu este sarcina noastră să prezentăm aici istoria Salonului și relația sa cu istoria artei franceze în ansamblu sau cu curentele sale individuale Să observăm doar că adevărata viață artistică a secolului XX în volumul său real nu poate fi în niciun fel reprezentată sub forma unor legături legate succesiv de fauvism, cubism, dadaism, purism, abstractionism, suprarealism etc Pe un lanț atât de fragil , este imposibil să păstrăm mișcarea organismului uriaș și complex, care este arta timpului nostru A existat și există încă un strat vast de activitate artistică, idei și gusturi artistice care nu se încadrează în aceste curente Include numeroase fenomene de masă cotidiene În sfârșit, în viața complexă a artei secolului XX, arta angajată social își croiește drum, înzestrată cu propriul specific ideologic și artistic și își caută neobosit forme de existență în afara saloanelor „dreapta” și „stânga” Oricât de fascinant ar fi să pătrundem în toate aceste fenomene și procese, ne vom întoarce, totuși, direct la tema noastră Și mai ales la Salonul Societății Artiștilor Francezi în forma în care a apărut în fața publicului în primăvara anului în sălile imense (mult mai mari decât Manege de la Moscova) ale Grand Palais Autorul acestor rânduri nu a avut ocazia să se familiarizeze cu Salonul din , ale cărui exponate sunt incluse abundent în expoziția de la Moscova Prin urmare, ne vom concentra asupra Salonului din Ar fi naiv să credem că în viața artistică de astăzi Salonul s-a păstrat așa cum este reprezentat pe vremea impresioniștilor și a „independenților” Este evident că caracterul și rolul său în viața artistică au devenit diferite, mai ales într-o situație de criză a curentelor abstract-abstracte: însăși conceptele de „vechi” și „nou” în această lumină capătă un alt sens În prima jumătate a anilor , după cum se știe, a luat contur o mișcare de compoziție complexă, care a inclus atât ascensiunea creativității realiste, dezvoltarea interesului pentru moștenirea artei realiste din trecut, cât și multe alte lucruri, inclusiv varianta prezentată de un program al Salonului Dar nu mai puțin frivolă ar fi presupunerea că Salonul și-a schimbat complet natura Este tradițional în caracterul său social și în pozițiile sale artistice Existând în conformitate cu normele de viață artistică caracteristice societății burgheze, Salonul întruchipează cele mai stabile și tradiționale proprietăți ale acestora El este departe de agitația socială acută a timpului nostru , este străin de ideile de creativitate artistică părtinitoare, care acum ocupă un loc important în arta țărilor europene Credo-ul estetic al Salonului poate fi caracterizat ca un angajament față de tradiția picturală cu compoziția sa inerentă de genuri, sugerând o legătură directă între artă și natură și dorința de a o recrea în formele de această natură Ar fi foarte imprudent să extindem conceptul de realism la întregul program În Salon însuși, se obișnuiește să se vorbească despre el ca fiind „tradiția clasică a picturii” Patosul istoric al unui astfel de program constă în păstrarea experienței tradiționale a picturii ca activitate stabilă în calitățile sale artistice și profesionale și astfel se opune avangardei Această tradiție picturală formează un fel de normă integrală a Salonului „Stânga” stilului este, așadar, în principiu străin de Salon și nu poate fi acceptabil decât într-o formă adaptată și în anumite limite Cât despre „stânga” socială, el nu se poate manifesta decât în limite foarte definite: Salonul se ocupă de opere de artă, nu de politică În limitele acestor norme, păstrate și aprobate de Salon, se găsește o varietate corectă Salonul integrează uneori forțe foarte eterogene, oferindu -le un mediu nutritiv foarte complex O trecere în revistă a expoziției Salonului din a făcut posibil să ne convingem că aici își găsește temeiul pictura de salon pur de probă, că tablourile și tablourile care sunt destinate să se instaleze în interioare scumpe de modă veche și nouă, că jumătate -oamenii educați și autodidacți își satisfac aici vanitatea, tentați de pasiunea de a înfățișa măcar ceva, măcar cumva, pe pânză Și sunt multe din toate acestea în Salon, unde se pot vedea și exemple de „pictură comercială” și artă religioasă Picturile „naiviștilor”, un fel de semi-suprealiști, semi-neosubiecțiști, își formează aici și ele zonele, în camere separate fiind expus un întreg grup de artiști elvețieni , artiști din Africa, Asia și Insulele Pacificului Salonul a inclus o expoziție a grupului Albastru, Alb, Albastru, la granița convenționalității abstracte, au fost alocate mai multe săli pentru lucrări monumentale și decorative etc Aici și-au găsit loc și mai multe compoziții antifasciste ale artistului D Olera, un fost prizonier al lagărelor naziste , și lucrările tinerilor care au răspuns la stările de spirit critice din punct de vedere social S-ar părea că este greu de înțeles o asemenea corabie a lui Noe Însă echipajul Salonului cunoaște perfect locația compartimentelor navei lor și are o experiență perfecționată în plasarea atât a încărcăturii utile, cât și a balastului în ele Există un „Sfârșit de Salon” unde poți pune ceva care nu corespunde liniei sale principale Se cunoaște o cameră numită „Iad”, în care privitorul va rătăci doar din distracție Există, de asemenea, o întinsă „Galerie”, care merită urcat pe o scară abruptă de fier, care nu este compensată de impresiile din expunerea desfășurată acolo Desigur, important nu este atât ceea ce este așezat la „capete” Salonului, cât ceea ce este expus în sălile principale, cele mai bune J Scheissial a numit Salonul din „Salonul Descoperirilor” În opinia sa, au existat trei astfel de descoperiri: expoziția „Marile opere ale artei ruse și maeștrii picturii sovietice moderne”, expoziția „Paris ieri și azi” și atragerea largă a tinerilor și noilor talente către Salon De asemenea, ar fi corect să numim ideea de a combina aceste trei descoperiri în sălile Salonului: reprezintă un fel de a patra descoperire Într-un fel sau altul, toate aceste expoziții de percepție , care amenință să se transforme într-un proces cunoscut sub numele de entropie, și întrebări de dezvoltare care intră în contact cu pericolul ruperii cu tradiția Răspunsul a fost căutat în experiența artei din a doua jumătate a secolului al XIX-lea și parțial la începutul secolului al XX-lea, precum și în creativitatea artistică contemporană Dar aici au început principalele probleme, pentru că în spatele tuturor acestor lucruri existau idei despre ce fel de artă este cu adevărat capabilă să stabilească și să dezvolte în forma optimă pictura ca valoare creată de dezvoltarea de secole a activității umane și în mod cuprinzător dezvoltându -l ca fenomen real în lumea spirituală viaţa societăţii umane Potrivit răspunsului propus de organizatorii Salonului, Pictura secolului al XIX-lea s-a impus în secțiunile de retrospectivă Era posibil să nu fii de acord cu acest lucru (cum au făcut o serie de critici francezi, ale căror interese au înclinat spre avangardism), să o numim în mod ironic „modă retro” sau să o ia destul de în serios Dar oricare ar fi interesele și pasiunile tale personale, acest program s-a impus ca ceva supra-personal natural Se poate considera că în Salonul din și, mai larg, în contextul stărilor și mișcărilor artistice moderne, retrospecția secolului al XIX-lea și-a propus să servească drept argument în favoarea tradiției picturale, în favoarea picturii însăși, un prilej împotriva modernismului În realizarea acestui scop, interesele organizatorilor francezi și sovietici ai expoziției au coincis într-o anumită măsură Ambele părți și-au derivat efectul din aceasta Nu ganditi la fel Acest lucru dă ambelor părți motive pentru diferite reflecții O astfel de reflecție se referă la secțiunea de pictură clasică rusă expusă la Salon A doua jumătate a secolului al XIX-lea a fost reprezentată de cele mai mari nume Dar, în același timp, a cântat într-un fel de repertoriu: cântec, basm, festiv „Vechornitsy” de I Repin, „Capturarea orașului înzăpezit” de V Surikov, „Sirenele” de I Kramskoy, „Trei prințese ale lumii interlope ” de V Vasnețov, „Noaptea de lună pe Nipru” de A Kuindzhi, „Ghicătorul” Lucrările lui M Vrubel au format o panoramă colorată care combina bravura și motivele lirice, imaginile populare profunde și fantezia romantică Expoziția a inclus și pictura lui V Vereșchagin „Apoteoza războiului”, care a introdus nota sa ideologică, și un portret de V Serov, peisaje de A Savrasov și K Korovin au dezvăluit publicului alte câteva aspecte ale școlii ruse de pictura O mică secțiune a fost formată de pictura de la începutul secolului al XX-lea, reprezentată de lucrările lui M Chagall, Z Serebryakova, A Lentulov, N Altman Alegerea în favoarea unui tablou romantic-poetic s-a făcut conform dorințelor părții franceze, care a manifestat un interes primordial pentru expresivitatea picturală a motivului Înțelegerea motivului care poate fi considerat atractiv din punct de vedere artistic apare aici la fel de clar Tradiția fundamentală a picturii ruse, percepția sa ideologică și socială inerentă a vieții populare, a rămas aproape în întregime în afara domeniului de aplicare a unei astfel de alegeri Aceasta este diferența dintre o înțelegere unilaterală selectivă și o înțelegere obiectivă a suportului istoric pe care se sprijină tradiția picturală de astăzi Ideea aici, desigur, nu este părtinirea subiectivă Nu a existat la organizarea expoziției la Salon, al cărei afiș a fost decorat cu siluete ale Pieței Roșii și clădiri pariziene (autorul afișului a fost P Ambiy, participant la Salon și expoziția prezentată în URSS) Vorbim despre ideile estetice cardinale pe care Salonul le profesează și în conformitate cu care își desfășoară activitatea expozițională Să trecem la prezent Secțiunea de pictură sovietică a fost compusă din lucrări larg cunoscute în țara noastră , care nu au nevoie de recomandări Salonul a expus lucrări ale artiștilor RSFSR (inclusiv republici autonome), Ucraina, Belarus, Letonia, Estonia, Moldova, Azerbaidjan, Armenia, Georgia, Kazahstan, Turkmenistan, Tadjikistan, Kârgâzstan Secțiunea, care a inclus multe dintre cele mai bune opere de artă sovietică, a oferit o idee foarte clară despre principalele etape ale dezvoltării sale Astfel, printre lucrările anilor au fost expuse „Apărarea Petrogradului” de A Deineka și „Tachanka” de M Grekov, picturi de I Grabar, I Mashkov, P Williams, F Bogorodsky, A Shevchenko si altii Pictura anilor a fost reprezentată de lucrările lui P Korin și P Konchalovsky, precum și o serie de alți maeștri Arta Marelui Război Patriotic și tema războiului în pictura postbelică - pictura lui A Plastov „Zborul fascist”, lucrările lui T Gaponenko, P Krivonogov, K Yuon, G Korzhev Picturile de la sfârșitul anilor și începutul anilor au fost expuse pe scară largă Această parte a expoziției include lucrări de M Abdullaev, A Akopyan, A Burzyantsev, M Bozhiy, A Gerasimov, S Gerasimov, M Greku, A Zhabsky, O Zardaryan, I Zarnn, I Klychev , A Laktionova, S Mambeeva, T Mirzashvili, E Moiseenko, D Mochalsky, E Okas, G Nissky, Yu Pimenov, N Romadina, F Reshetnikova, T Salakhova, V Stozharova, S Chuikov , T Yablonskaya și alții Într-un cuvânt, pictura sovietică multinațională a fost prezentată la Paris în comunitatea sa ideologică și artistică și în diversitatea școlilor naționale, a stilurilor și a indivizilor creativi Este de la sine înțeles că nu a apărut într-o selecție unilaterală, ci în forma și sensul care sunt obiectiv inerente picturii popoarelor țării sovietice Cum a intrat în contextul expozițional al Salonului? Și a intrat ea? Se pare că la aceste întrebări nu se poate răspunde fără ambiguitate Expunerea secției sovietice a fost formată, s-ar putea spune, într-un mod sintetic În timpul vizitei sale la Moscova, J Scheissial a vizitat expoziția aniversară a Academiei de Arte a URSS Ea a făcut cea mai convingătoare impresie lui Scheissial , iar el și-a exprimat dorința de a include un număr semnificativ din exponatele ei în expoziția de la Paris Compoziția expoziției a fost oarecum ajustată și completată, în principal datorită unora dintre cele mai noi lucrări ale picturii sovietice Ar trebui să ne gândim că dorințele părții franceze erau pe deplin în concordanță cu conceptul artistic al Salonului sau, în orice caz, nu îl contraziceau, deoarece corespundeau părerilor sale asupra tradiției picturale și conceptelor de calitate a picturii Se poate considera, de asemenea, că performanța artei sovietice în mediul mediului artistic indigen, tradițional parizian, în mod clar anti-modernistă, a fost și eficient și eficient Dar aici trebuie clarificat ce și în ce măsură include acest fenomen de compatibilitate Numitorul comun al tradiției picturale ar satisface probabil pe deplin în acest caz susținătorul conceptului de plauzibilitate ca principiu de bază al creației artistice Dar există probleme de atitudine față de viață, poziții ideologice care formează imaginea artistică, probleme de intrare a artei în viața socială și rolul ei în ea Din această parte, chiar și fenomenele aparent similare ale artei arată, de fapt, destul de diferit Principalul lucru este că aceste două părți nu pot fi considerate izolate una de cealaltă Interconexiunea lor poate fi înăbușită și ștearsă sau dezvăluită în mod conștient , interpretată unilateral sau înțeleasă în armonia sa Dar există obiectiv În punctul de intersecție a problemelor tradiției picturale a picturii și a conexiunii directe a artei cu viața își are rădăcinile problema care ne interesează Numai în ansamblul acestor aspecte creează terenul pentru un dialog care este esențial și relevant pentru participanții săi O listă de probleme care reunesc oamenii Îmi voi permite, de asemenea, să afirm că problemele actualizării și atitudinii protectoare față de tradiția picturală în forma în care au fost ridicate în Salon s-au dezvoltat nespus în probleme de aducere la viață a artei Cum au fost rezolvate în raport cu vechea artă rusă, am spus deja mai sus, cum au fost rezolvate în vechea și noua artă franceză ■—• Acest lucru va fi discutat puțin mai târziu Și despre modul în care aceste probleme, care au fost cuprinse și în însuși faptul de a invita pictura sovietică la Salonul din , au fost exprimate în răspunsuri și judecăți despre expoziție, este necesar să vorbim mai detaliat acum În ceea ce privește critica franceză, afirmațiile sale , așa cum era de așteptat, au format o imagine destul de mixtă Aici puteți întâlni cea mai prietenoasă atitudine față de întâlnirea de artă sovieto-franceză desfășurată la Salon și un interes viu pentru a face cunoștință cu pictura sovietică și mormăitul de serviciu al criticii burgheze despre realismul socialist, care este complet neinteresant de locuit pe din cauza banalității și a spațiilor goale M Geminani Piața Concorde Ulei J Walde Paris Vopsele acrilice J Derrey Sesiune de noapte Ulei sau laturi de separare, ar fi prea voluminos Să numim, totuși, câteva dintre ele Să zicem, în urma căruia creativitatea artistică încetează să mai fie sau nu devine un act social, transformându-se într-un fel de act steril care nu implică o străpungere în viață, în lumea spirituală a modernității, în neliniștea și interesele societate? Unde și cum se epuizează relația estetică cu realitatea pictând și atârnându-și fructele pe pereți, în timp ce ideea moare înainte de a ajunge chiar pe pânză? Cum și în ce împrejurări o operă de artă devine un spectacol care conține dinainte frumusețile binecunoscute și simple care învață nu descoperiri, ci recunoașterea truismelor de mers? Unde este, în sfârșit, granița dintre persuasivitatea atotcuceritoare a unei opere de artă și acceptabilitatea sau toleranța ei pentru toată lumea din lume, din cauza moderației ideii și a acurateței implementării ei? Situația de la Salonul din ne dă motive să ne gândim iar și iar la aceste probleme Aprecierile artistice exprimate în presă diferă și ele ca un fan Ne întâlnim aici cu afirmația că „apărarea Petrogradului sau evenimentele din ultimul război inspiră artiștii ruși la o expresivitate demnă de „Răscoala de mai” a lui Goya și „Libertatea pe baricade” a lui Delacroix („La voix du nord”, , aprilie) , precum și cu judecăți, al căror sens se rezumă la faptul că pictura bună nu poate fi decât în Franța, iar aici a fost, este și va rămâne mereu cea mai frumoasă Nimic bun nu poate veni de la orice Nazaret non-francez, iar străinii care vizitează (Incasso și alții) aduc doar pagube - așa este poziția autorului unui articol din Le peintre ( , mai) Aș dori să citez un citat, care este foarte semnificativ pentru cursul raționamentului nostru „Această artă”, scrie M Tassar despre pictura sovietică, „își caută justificarea în teme populare, istorice, sociale, patriotice și politice, fără a pretinde că este luată în serios ca artă propriu-zisă Este această autosubordonare a artei o piedică pentru ea? Nu este așa cu toată lumea A făcut posibilă menținerea tradiției compozițiilor mari bine gândite și a tradiției lucrărilor bine executate , două tradiții prea des uitate în Occident, cu excepția, desigur , a artiștilor francezi Și mai departe, rușii păstrează calitățile inerente poporului lor: căldură umană, sentiment dramatic ” (Carrefour, , mai) Într-un fel sau altul, aici s-a exprimat gândul despre tradiția culturii picturale, care ținea de critică, și, deși strâns din dinți, se spunea că se consacră în arta sovietică și că asta se datorează popularității sale, poziţiile şi scopurile sociale şi politice „Ar trebui să fie disponibil întregului popor rus, scopul său este să servească poporul ”, scrie Les nouvelles litteraires despre arta sovietică ( , - mai) De fapt, argumentația picturală s-a dezvoltat astfel în mod clar într-o argumentare care are o natură ideologică și socială și intră direct în viața modernă reală, în chestiunile legate de legătura creativității artistice cu aceasta Desigur, de interes deosebit în această lumină sunt măștile care o depășesc, trebuie să continuăm, referindu-ne la retrospectiva franceză a Salonului din și la noua pictură a Saloanelor din și Așadar, secțiunea „Paris ieri și astăzi” - principala secțiune franceză a Salonului din - a inclus atât lucrări retrospective, cât și noi Această idee spune multe Lucrările noi de construcție au schimbat fața unor zone întregi ale Parisului Industria modernă a construcțiilor cu scalele și ritmurile, formele și culorile sale i-a invadat decisiv viața Nu este de noi să judecăm aici care sunt succesele și eșecurile care însoțesc această activitate Este important pentru noi să afirmăm că evenimentele din viața orașului au stârnit entuziasmul creator al pictorilor Salonului, i-au determinat să privească în jur, să privească înapoi în trecut și să privească în viitor, să experimenteze estetica antichității și estetica modernității în propria valoare, în ciocniri ascuțite și într-o unitate nou formată Pentru artiști, a fost o experiență de a prinde viață, cauzată de evenimentele din viața reală Pentru activitățile Salonului - experiența de a găsi X Elinger Esmerald-da- Ulei declaraţiile organizatorilor Salonului din Conversația despre tradiția artistică de aici, voluntar sau involuntar, se transformă în judecăți despre natura artei și legăturile ei cu viața, despre angajamentul ei J Scheissial în materialele sale de presă (într-o formă sau alta au fost publicate în mai multe ziare) scrie despre vechii artiști ruși și sovietici: „Viața pe care o reflectă, plină de forță și experiențe dramatice puternice , poartă întotdeauna expresia sentimente poetice misterioase ale unui popor mare și străvechi, înzestrat cu o artă remarcabilă Iar Barrère, în articolul deja menționat, mărturisește: „Acest popor de patrioți, soldați eroici, oameni ai mândriei muncitorești ne apare în „pictura istoriei” și „pictura lumii” (Le Salon Catalogue, p ) Astfel, citatele de mai sus oferă o oportunitate de a vedea cum răspunsul pe care arta sovietică îl dă la întrebarea sprijinului oferit de realismul socialist pentru înflorirea tradiției picturale a picturii și natura socio-politică a interesului său profund pentru dezvoltarea a acestei tradiții, a fost înțeles Conversația începută mai sus este despre numitorul comun și despre toate argumentele în favoarea vitalității și relevanței programului său și a fiabilității tradițiilor Retrospecția a acoperit anii - Pictura din acest timp a fost reprezentată de lucrări ale unor artiști precum Arpigny, Vautier, Eva Gonzalez, Guillomin, Dufrenois, Carolus-Duran, Levy-Durmer, Falguiere, Forain și alții Nu este greu de ghicit că lucrările lor nu au reprezentat într-un mod optim imaginea Parisului creată de pictura franceză a acelor ani Dar esența problemei nu constă în asta, ci în faptul că alegerea numelor, în afara cărora a rămas academicismul abstract, realismul social, impresioniștii și postimpresionistii, conturează tradiția în care se uită Salonul de astăzi pentru suport În istoria artei, seamănă cu ceva ca, relativ vorbind, „realism academic”, adică pictura care este stabilă în relațiile sale academice și de salon cu viața, dar absoarbe o anumită experiență a unei descrieri realiste a naturii: elemente de psihologismul într-un portret, cuceriri în aer liber în peisaj etc Simbioza „vechi-nou” astfel formată este impregnată de o satisfacție prosperă față de ființe Lumea este percepută în forma ei stabilă și nu este supusă schimbării, nu în formă complicată Iar pictura, care reproduce această ființă fără pretenții pe tonul frumuseților proprii și obișnuite cunoscute unui spectator binevoitor, este, la rândul ei, plină de mulțumire de sine Acest sistem de academicism reînnoit a prins cu ușurință rădăcini în școlile de artă Academia Rusă de Arte a avut, de asemenea, ceva asemănător în minte, invitând Wanderers să predea în anii Percepând în mod constant un astfel de sistem, un elev al unei școli de artă ar putea rămâne cu ușurință blocat la nivelul inițial, școlar, de dezvoltare spirituală Nu are sens să comparăm nivelul de talent al artiștilor aparținând acestei sau altei mișcări artistice Se poate observa doar că pictura moderată, care nu este obligatorie, este un refugiu sigur pentru artistul obișnuit Aici există motive să ne răzvrătim împotriva unui talent neliniştit care nu este de acord nici cu acest sistem de artă, nici cu idealurile pe care le propagă În arta burgheză, el se răzvrătește de obicei după regulile modernismului burghez, distruge și uneori un astfel de artist, nemulțumit de toate conceptele, conform înțelegerii estetice a vieții În spatele numitorului comun al formei picturale se află diferențe de fond atât de profunde încât sunt capabile să transforme acest numitor într-o categorie formală Există o artă care recunoaște dezvoltarea revoluționară a vieții ca o forță care inspiră creativitatea artistică și o artă care nu vede nimic valoros din punct de vedere estetic în această mișcare și îi rezistă O tradiție artistică se poate închide în mod conservator în ea însăși, sau își poate deschide porțile pentru a întâlni suflarea vieții, a se reînnoi și a locului său în viața spirituală a societății În această lumină, tradiția conturată de Salon în retrospectiva sa din pare nefruntă Dar încercăm să considerăm noua pictură a Salonului din punctul de vedere al percepției sale asupra mișcării vieții moderne și a conceptului acestei vieți Care este soarta tradiției de reproducere picturală a naturii care domină Salonul? Compoziții semnificative și simbolice șlefuite sub formă de M Salmon sau pictură înclinată spre un efect decorativ emoțional (peisaje T Sukekawa Atelierul artistului - Ma slo în lume (cu excepția sinelui), ajunge la negația artei în general Nu este greu de observat importanța în această situație a păstrării tradiției picturale, a experienței picturii ca tip de activitate artistică dezvoltată Chiar și alfabetizarea elementară a creativității artistice capătă o semnificație aproape fundamentală în acest caz Toate acestea sunt așa Dar să nu uităm, totuși, că există o logică în zborul talentului de la vechiul Salon către modernism, care operează într-o anumită serie de împrejurări istorice și sociale care s-au conturat la sfârșitul secolului al XIX-lea, existente și emergente din nou în secolul al XX-lea Poate că nu va fi o greșeală să credem că un artist cu înclinație pentru măiestria virtuoză în aceste circumstanțe își va găsi mai degrabă un loc în domeniul artistic, aplicat, comercial Aici, astfel de calități sunt apreciate mai mult și aduc succesul mai repede Cu toate acestea, acum nu ne interesează aceste domenii ale artei și nici măcar întrebările legate de relația dintre modernism și dispozițiile revoluționare ale artistului Vorbim despre pictură, care se hrănește cu impresiile naturii reale și caută să o reproducă, folosind experiența priceperii picturale Aici, în acest flux, la rândul lor , există procese care împart arta în primul rând pe motivul relației sale cu realitatea, conform ideilor ideologice ale lui A Béj-Rene și alții), sunt în general nuanțe nesemnificative care nu schimbă ansamblu tablou, precum și pictura non-obiectivă, ferm atașată de aspectul real al naturii, de exemplu, japonezul T Sukekava care lucrează la Paris sau tunisianul F Frich Vom lăsa deoparte acele lucrări care, prin însăși natura lor , sunt destinate doar să găsească un cumpărător care a început să-și decoreze camera de zi Să ne întoarcem la lucrările create în conformitate cu și în spiritul programului Paris Ieri și Azi Din păcate, nu tot ce a fost prezentat la Salonul din a ajuns la expoziții în URSS: au fost vândute o serie de lucrări Prin urmare, va trebui să apelăm și la lucrări pe care telespectatorii noștri nu le-au văzut Pânzele dedicate Parisului de astăzi sunau ca un cor cu multe voci în numele orașului etern și înnoitor Combină melodii vechi și noi , voci puternice și liniștite, părți de cantilenă și melodii simple Salonul a găsit o temă care trezește din nou și din nou un sentiment de dragoste pentru Paris cu bucuriile și necazurile pe care le aduce unui contemporan Era mișcarea vieții care se ivise deja, dar încă neașezată, intersecția noului cu vechiul în viața orașului, dinamica acestui moment care a determinat pulsul Salonului din O astfel de temă a fost posibilă doar simțind atracția față de viață, iar implementarea temei a însemnat un pas către întâlnirea acesteia Succesul în acest caz a fost determinat de contestația la prezent, și nu de bazarea pe retrospecție În pictura Salonului, tema Parisului de astăzi a fost trăită ca un fenomen liric Viața orașului era percepută în aspectele ei lirice și pictată în tonuri contemplative O mare parte din existența sa ca organism social a rămas în afara acestor limite, dar multe, multe au primit răspunsul său Și liniștea străzilor vechi, și zgomotul piețelor, și nuanțele valerie ale pereților gri, și culoarea însorită a Senei, și fantasmagoria luminilor de seară, și modelele schelelor și culorile groase și puternice ale căștile și jachetele muncitorilor din construcții și barierele rutiere pe care le puneau pe străzi În programul „Paris ieri și azi”, antichitatea pariziană a apărut într-o formă nouă, care a stârnit un interes modern puternic Frumusețea și măreția ei au fost cântate într-o compoziție mare, asemănătoare cu tapiseria, de L Martial „Paris și monumentele sale, Sena și afluenții săi” Dar mai ales m-a atras antichitatea vie, care există chiar lângă mine în cursul obișnuit al vieții urbane „Porțile” vechii case a lui P Vinardel, „Vechea fațadă de pe strada Saint-Germain-l'Auxerrois” de R Savary poartă semnificația existenței lor și dezvăluie privitorului bogăția semnificativă a culorilor lor moi Vechile ziduri ale Parisului au constituit o întreagă temă, pe care un mare grup de artiști japonezi care locuiesc la Paris o dezvoltă cu tenacitatea minerilor Peisajele contemporane ale Senei de J Pelletier conțin gama de culori văzute, descoperite și armonizate de generațiile anterioare de pictori Tradiția și modernitatea formează aici o singură fuziune, ca în pânza lui J Fabre „Dedicated to Van Gogh” Percepția directă și imediată a modernității - ne întâlnim cu ea în diferite versiuni Uneori afectează doar simțul ritmului și al culorii, uneori apare într-o formă mai obiectivă și este asociat cu un răspuns la un anumit fenomen sau eveniment Trebuie remarcat însă că simpla obiectivitate a percepției lumii spune puțin despre esența acestei percepții Compoziția poate include obiecte care sunt atractive în sine și conțin anumite semne ale timpului, dar să fie impregnate de o asemenea indiferență față de ceea ce constituie nervii acestei epoci, cum ar fi marile monumente ale Parisului și frumusețile blonde și malurile Seine, iar chitarele devin capabile să devină aproape decorul unei vitrine, văzute de consumator În acest sens, aș dori să subliniez în mod deosebit sensul artistic propriu-zis al studiului „Paris” al lui J Cheissial Principiul estetic a fost dezvăluit aici cu precizie artistică, într-un motiv real văzut direct, avântat de însuși suflarea vieții După părerea mea, această mică pânză este un fel de simbol ideal al programului „Paris ieri și azi”, mișcarea sa internă spre realitatea de azi " Această mișcare este evidențiată și prin însuși faptul de a atrage tineri pictori la Salon La rândul lor, lucrările lor au contribuit în mare măsură la dezvoltarea noului program al Salonului Poate cea mai remarcabilă trăsătură a picturii tinerilor artiști este o atitudine exigentă față de lumea din jurul lor, dorința de a o judeca critic, fie mai furios, fie mai ironic Așa cum a fost conceput de M Gemignani, tabloul său „Piața Concorde” este un pamflet pictural despre „societatea de consum”, care umple lumea cu idealurile ei de prosperitate (puiul de pe masa familiei este un semn al celei mai accesibile prosperități) J Balde și-a prezentat propria serie figurativă de tablouri înfățișând mobilier, executate cu o pensulă încrezătoare, puternică, la Salonul din În operele sale se joacă aproape o dramă istorică Monștri respectabili de modă veche își apără dureros existența, suferă și ajung să se zvârcolească pe aleile din spate Este semnificativ faptul că tinerii au manifestat o dorință clară de a găsi o soluție ideilor lor în formele de artă, bazată pe experiența creativității vizuale și figurative fine, pentru a găsi în ea mijloace convingătoare pentru întruchiparea ideilor care îi entuziasmează Acestea sunt semnele timpului artistic Și totuși, făcând cunoștință cu Salonul, cercetând expunerea expozițiilor sale de la Moscova și Leningrad, privitorul are impresia că are de-a face cu arta, a cărei trăsătură caracteristică în ansamblu este contemplarea lumii exterioare Pictura pare să se ferească de intruziunile în această lume de teamă să nu-și piardă suveranitatea, să înceteze să se picteze în sine și să se transforme într-un mijloc de realizare a altor scopuri, non-artistice Ideea aici, desigur, nu este că interesele pictorilor se înclină în cea mai mare parte spre peisaj - vederi urbane, imagini emoționale ale naturii (de exemplu, „Zăpada” de G Sebir) sau peisaj, personificând inviolabilitatea ruralului Franța (în lucrările lui E Mangenot și alții ) Aceleași proprietăți se găsesc într-o măsură și mai mare în lucrările în care este prezentă o persoană El poate apărea într-un bon vivant senin sau într -o situație de anxietate romantică (în picturile lui M Girard), poate fi într-o stare de fericire fără a face nimic sau fulgeră în scenele travaliului (de exemplu, în lucrările lui P Ambilla), poate fi întruchipat într-un portret, într-o compoziție capitală (în J Delplank, J Derrey sau A Siffert) sau într-o schiță schiță Dar, de regulă, în toate aceste cazuri, o persoană nu arată mai mult decât un personaj Acesta este unul dintre motivele picturale, dar nu purtătorul forței efective care construiește viața însăși și formează semnificația artistică a imaginii omului în artă Fără îndoială, motivul pentru aceasta constă nu numai în poziția pe care o ia arta în raport cu realitatea, ci și în conceptul de om și viață inerent acestei arte Aici ar trebui să ne întoarcem la Salonul din Programul lui – „Qualite de la vie” (calitatea, demnitatea sau sensul, semnificația vieții) – arată mai mult decât semnificativ! Poate fi privit ca un nou pas, ca o experiență a dezvoltării logice a întreprinderilor din ultimul an Formula din sugera căutarea sprijinului creativității în viața însăși Principiul artistic a fost plasat în el în dependență de înțelegerea valorii vieții Așa a fost dezvoltarea ideii Dacă judecăm pictura în sine după lucrările prezentate la Moscova și Leningrad, atunci nu a ținut pasul cu acest program Aparent, aici a avut efect inerția Salonului, s-ar putea dovedi că noua idee a intrat în conflict cu conceptul de viață și om care s-a instituit în ea Nu întâmplător tocmai abordând imaginea omului pictura Salonului își manifestă cu cea mai mare forță ermeticitatea Raționamentul despre ceea ce se poate și ce nu se întâmplă în continuare, despre ce talent este capabil să-și croiască spontan drum spre esența vieții și imaginea umană, indiferent de concept, ar fi în acest caz o ghicitură Nu este de la noi să judecăm asta Avem însă dreptul să afirmăm că în programul Salonului din era cuprinsă simțul posibilității și necesității apropierii de viață a creativității artistice, datorită căreia se spiritualizează tradiția picturală, purtând o nevoie internă de reînnoire veșnică prin contacte cu viata si activitatile societatii umane Deci, ce s-a întâmplat în holurile din Paris, Moscova și Leningrad în - ? A avut loc un dialog care a atins probleme importante pentru participanții săi la dezvoltarea creativității artistice contemporane și idei despre aceasta, care au apărut în situația actuală a unei noi apariții a tendințelor realiste Societatea Artiștilor Francezi și-a oferit propria soluție pentru aceste probleme Conform naturii sale socio-istorice, în spiritul principiilor realismului socialist, arta sovietică le-a răspuns În cele din urmă, acest dialog a sunat în favoarea nevoii firești de dezvoltare a picturii în concordanță cu natura ei, în favoarea relevanței și a sensului principial al realismului Despre unele probleme ale picturii antice „Mormântul scafandrului” Y Kolpinsky Până de curând, opiniile despre natura picturii antice din secolul al V-lea î Hr e ar putea fi preponderent speculativ Totuși, descoperirea, în iunie , în Poseidonia, a unui sarcofag pictat cu fresce , face posibil să se judece ceva mai pe deplin adevărata natură a picturii primilor clasici Pictura a fost amplasată pe pereții interiori ai sarcofagului și datează din aproximativ anii ai secolului al V-lea î Hr e Această concluzie este fundamentată de o analiză stilistică a tablourilor în sine Datarea stilistică este confirmată și de faptul că în înmormântare a fost găsită o vază nouă, nefolosită, de origine attică , datând cu siguranță din anii ai secolului al V-lea î Hr e Să ne întoarcem la însăși compoziția picturii pereților interiori Ele sunt dedicate înfățișării unei sărbători - un simpozioane (eventual sărbători) Pe interiorul capacului de piatră al mormântului, se află o figură a unui scafandru turtit în zbor, repezindu-se în adâncurile mării Această imagine a dat numele general al descoperirii - „The Diver's Tomb” Desigur, pictura care împodobește spațiul îngust al sarcofagului nu ne permite să ne imaginăm cu suficientă acuratețe cum arătau compozițiile monumental-picturale asociate arhitecturii Cu toate acestea, un nivel destul de ridicat de pricepere compozițională, o stăpânire subtilă și precisă a ritmului și culorii, desigur, în limitele percepției plastice a lumii caracteristice clasicilor timpurii, arată că aceste fresce au fost create de un artist care a stat în picioare la nivelul culturii vremii sale De aceea, această pictură greacă originală de cea mai bună calitate din secolul al V-lea î Hr e merită o analiză detaliată Revenind la analiza picturii, trebuie avut în vedere că artistul a considerat interiorul sarcofagului ca „locuința” defunctului, reprezentând acest spațiu interior în imaginația sa sub forma unui fel de interior monumental Prin urmare, cu simțul relațiilor proporționale dintre parte și întreg în armonia generală a formei artistice, inerent geniului artistic grec al vremii, el, în esență, a creat un „model” de pictură monumentală la scară mică Pe cei doi pereți lungi, maestrul a plasat cinci participanți la simpozion, culcați pe paturi de banchet Unul dintre pereții de la capăt este decorat cu figuri ale unui flaut și participanți la dans la sărbătoare Stilul imaginii în sine este apropiat de stilul pictorilor greci moderni de vază Dar există diferențe și sunt foarte semnificative În acest caz, este necesar să acordați atenție următoarelor În pictura în vază, mișcarea ochiului de-a lungul suprafeței rotunjite a vasului face posibilă aplicarea principiului compoziției sub formă de panglică: apare, parcă, un flux continuu al unei imagini care se desfășoară treptat în timp Parțial aproape de acest principiu se află psicrul Hermitage Euphronius „Hetaerae playing kottab” Apropo, așezarea figurilor, precum și însuși motivul „jucării” cu kylixuri umplute cu vin, corespunde în mare măsură compoziției plăcii din stânga a picturii murale „Tomb of the Diver” Cu toate acestea, aici prindem diferența fundamentală Pe psicterul lui Euphronius, cu toată completitudinea fiecăreia dintre figurile heterei, imaginea următoarei hetere este deschisă simultan; și trezește o dorință O versiune de revistă a unui capitol din cartea lui Y Kolpinsky „The Heritage of Ancient Hellas”, fiind pregătită pentru publicare la Editura de Arte Frumoase privitorul, care a luat psikterul în mâini, la rotația vasului și astfel, prin schimbarea cadrelor, se creează un fel de bandă de imagine Legăturile individuale ale compoziției nu formează un întreg închis Percepția, ca și viziunea în cinema, este calculată pe memoria privitorului Percepția frescei este organizată diferit Întregul grup iese simultan în totalitatea și completitatea sa plastică Aceasta explică parțial faptul că în frescă structura ritmică a relațiilor dintre figuri este construită mult mai complicată decât simpla repetare metrică a figurilor, caracteristică lui Euphronius Două grupuri opuse și echilibrate de sărbători întruchipează două aspecte nu la fel de semnificative ale simpozionului La urma urmei, festivitatea în sine - luarea de vin - intoxicația, adesea motivată ritual , era indisolubil legată de extazul de a se dărui lumii muzicii, cântului, dansului Principiile opuse Bacchic și muzicale sunt aici legate într-o armonie unică a serviciului de o singură dată către Dionysos și Apollo , prin urmare, dacă sunt în stânga, ospătatorii se întind cu bucurie înainte și ridică kilik-urile cu vin; stropiți în cinstea zeilor sau a unei iubite un strop de vin neterminat, lipiți-le buzele de ceașcă, apoi pe peretele opus sunt înfățișați sărbătorile răsfățându-se în bucuriile muzicii Un astfel de principiu compozițional figurativ este într-o anumită măsură similar cu ideea compozițională a altarului Afroditei Acolo, în juxtapunerea unui tânăr flautist gol și a unei femei înfășurate în haine, care arde tămâie zeiței, două părți ale slujirii zeiței sunt întruchipate, parcă Se știe că simpozionul a fost un fel de combinație festivă de bucurii corporale senzuale și spiritual-senzuale ale unei persoane Bineînțeles că în epoca clasicilor iese direct în față elementul senzual festiv și poetico-filozofic al simpozionului, acel simpozion-sărbătoare, care avea în vechime caracterul mai sălbatic al intoxicației rituale-culte Având în vedere compozițiile frescelor, nu se poate să nu remarcăm cu ce simplitate maestrul realizează un echilibru între cele două grupuri de ospătători și o diferență fin înțeleasă nu numai în intriga care începe în aceste două grupuri, ci și în întruchiparea plastic diferită a cele două părți ale simpozionului Deși ambele grupe sunt aranjate după principiul „ - - ” în stânga și „ - - ” în dreapta, maestrul nu recurge la repetarea în oglindă a mișcării pieselor sale Figura unui bărbat din partea stângă a plăcii, întinzând înainte un vas cu vin și întâlnind aspectul „intrat”, este opusă pe lespea dreaptă de o ciharad înclinată, care a înaintat mâna cu o cithară Dar el, sprijinindu-se pe un genunchi pe jumătate îndoit cu o cithară, își întoarce fața către tovarășii săi Conform siluetei mișcării, figurile sunt aproape ca oglindă, dar una se întâlnește cu persoana imaginară care vine, cealaltă, dimpotrivă, o include în viața grupului de ospătare Mai departe, pe ambele plăci, în spatele unei singure figuri , sunt așezate două ospătări, înclinate pe aceeași canapea Pe placa din stânga, Ephebe, cu o mișcare flexibilă a mâinii, parcă ridicând și întărind dinamica primei figuri, stropește picături de vin pe care nu a terminat de băut, în timp ce soțul întins cu el pe canapea îi întoarce îndreptați-vă către perechea care completează întregul grup Pe placa din dreapta, Ephebe și soțul ei sunt cufundați în conversație, creând un sentiment de închidere poetică Dacă în prima placă mișcarea mâinilor dă o senzație de dinamică în creștere, atunci aici, dimpotrivă, domină trecerea la pacea armonică Ultimul cuplu de pe placa din stânga, încheind și completând întreaga compoziție, este înfățișat într-o conversație de dragoste plină de viață Este caracteristic că dacă această pereche se distinge printr-o dinamică aproape neliniștită a siluetei generale, atunci ultima pereche a plăcii drepte se distinge printr-o melodie transparentă Legătura de legătură dintre ambele compoziții este imaginea de pe placa de capăt a două figuri masculine dansând și a unui flautist În ele, mai ales în figura centrală , începutul dinamic al întregii compoziții își primește expresia culminantă, cea mai înaltă Și, în același timp, imaginea unui flautist, a cărui siluetă melodioasă, moale și ușor-delicată în culori este abia vizibilă pe fundalul frescei, introduce un motiv de melodie deosebit de duioasă, lirică, aproape visătoare Este destul de evident că capacitatea de a picta la o dezvoltare largă a stărilor de spirit, posibilitatea comparării lor plastice alternative este realizată și implementată aici de către maestru În ciuda comunității stilului său cu pictura în vază, el creează o impresie diferită nu numai în ceea ce privește calitățile sale formale, ci în primul rând în ceea ce privește lărgimea monumentală și spontaneitatea întruchipării senzual vizuale și, în același timp, metaforică a întregului A doua diferență profundă este determinată de diferența de soluție de culoare, care iese în evidență mai ales de la sfârșitul arhaicului și în epoca clasicilor Există multe în comun în construcția picturii în vază și a frescei, și totuși pictura în frescă este calitativ mai completă decât pictura în vază, interpretează culoarea Legătura profundă (cu toate diferențele care există aici ) se manifestă în lipsa de interes pentru transferul detaliat al mediului Pentru pictura în vază , această caracteristică se datorează în primul rând dorinței de a păstra unitatea imaginii cu forma vasului În pictură, acest motiv a încetat să mai funcționeze Evident, proximitatea soluțiilor a fost determinată de unitatea conceptului estetic, valabil la fel pentru ambele forme de artă Chiar și în timpul matur al arhaicului într-un alt sens decât pentru sofistul de la sfârșitul secolului al V-lea î Hr e , „omul era măsura tuturor lucrurilor” Omul însuși, spiritualitatea corpului său, armonia rezonabilă a acțiunilor sale, minunata unitate a spiritualității și principiile corporale era cea mai înaltă expresie a valorilor vremii Omul, și nu forțele separate de el, a fost principalul lucru în întruchiparea sensului activității colectivului uman Atenția privitorului și a artistului s-a concentrat complet asupra corpului uman Reprezentarea mediului nu putea avea o importanță decisivă și nu pentru că maeștrii greci nu „știau” sau „văzuseră” mediul în care acționau și trăiau altfel decât noi Pur și simplu nu aveau nevoie din punct de vedere estetic de transmisia ei specifică Ei nu au simțit că imaginea unei persoane pierde ceva dacă nu are legătură cu mediul înconjurător Nu mediul, nici viața, nici circumstanțele vieții din jur formează o persoană Dimpotrivă, raționalitatea unei persoane, frumusețea plastică a corpului său și, în sfârșit, activitatea organizată aduc armonia frumuseții în lume Desigur, maestrul grec antic și-a imaginat perfect că o persoană există în lumea reală Dar această lume a fost oportună în măsura în care ( ca un om, un corp uman) poseda o structură rezonabil de armonioasă, când, spre deosebire de „haosul” fără formă, ia naștere un corp frumos construit rațional al unui „cosmos” organizat Cosmosul și frumoasa sculptură a corpului uman, structura polisului, creată după legile omului și întruchipată în arhitectura sa, toate sunt, parcă, „construite” după singurele legi generale ale armoniei , clar exprimat plastic Nu este o coincidență că, indiferent de ce legi „așteaptă” vechii înțelepți în înțelegerea cosmosului, pentru conștiința elenilor antici a fost întotdeauna un fel de corp imens construit conform unor legi structurale clare și simple Este firesc ca, de exemplu, pentru pitagoreeni, pretutindeni să prevaleze principiile generale ale proporționalității armonice , „simetriei” rezonabile, adică „dimensionalitatea” unei secvențe proporționale Ele sunt exprimabile în termeni numerici, în proporții numerice care trăiesc în mișcarea sferelor corpurilor cerești și în proporțiile corpului uman și în structura corporală generală a cosmosului și în natura armoniilor muzicale și în mişcările sufletului uman Acest principiu al construcției armonice complete, opus haosului primordial, își găsește cea mai înaltă întruchipare, adesea independent de misticismul numeric al pitagorismului, în arhitectură, pictură și mai ales în sculptură Artistul, fundamentand o decizie artistica cu una sau alta motivatie mitica, fie ca a apelat la un zeu sau la un erou, a gasit cea mai inalta frumusete intr-o persoana vie, in trupul sau spiritualizat Aceasta nu însemna deloc că relația dintre om și natură nu intră în sfera atenției artistice a elenilor antici Departe de Spre deosebire de vânătorul primitiv, care vedea doar un singur animal, un obiect de pradă și doar el l-a înfățișat în scopuri magice, elenul cunoaște problema relației unei persoane cu lumea înconjurătoare, așa cum vede problema semnificației interacțiunea armonică sau de contrast a persoanelor individuale între ele cu un prieten Este clar că problema estetică a relației dintre om și lume, om și mediu este rezolvată și de greci Ea nu poate decât să fie decisă de artist din momentul în care cultura se ridică deasupra stării instinctive a omului primitiv Pentru grec, această problemă, care apare în principal în două aspecte foarte diferite, în ambele cazuri este rezolvată într-un plan armonic deosebit de sublim și, cel mai important, se caracterizează printr-un sentiment de universalism al imaginilor artistice comună conștiinței artistice antice În primul rând (ceea ce a fost deja menționat), aceasta este relația cu mediul, construită de omul însuși după legile oportunității, rațiunii și frumosului, cu microcosmosul polisului, care aduce ordine, ordine, raționalitate vieții sociale în elementele lumii naturale Un astfel de mediu transformat este arhitectura în cele mai înalte manifestări de cult și socio-civile Astfel, se realizează o sinteză a imaginii reprezentate a unei persoane și a imaginii mediului transformat de acesta (sculptură și arhitectură), care constituie farmecul artei monumentale a Greciei antice Al doilea aspect al acestei probleme este cel mai pe deplin întruchipat în sculptura statuară Pentru prima dată, în mod conștient și cu o simplitate severă, acest lucru se realizează deja în arhaicul matur Energia elastică, plină de efortul volitiv interior al kourosului arhaic, personalitatea cristalină clară a siluetei sale, starea unui fel de optimism eroic, exprimată nu numai în așa-zisul zâmbet arhaic, ci în întreaga energie de primăvară a formele corpului, opune atât ca simbol-semn, cât și ca imagine corporală spirituală haosului nemărginit al lumii înconjurătoare, aducând ordine și raționalitate în ea În același timp, aceasta este și întruchiparea vizibilă a metaforei armoniei corporale a cosmosului divin-uman, subjugând primordialul, mereu gata să străpungă începutul etern și vag al haosului Aici o persoană intră în opoziție cu ceea ce „nu este umanizat” Această antinomie dură a mediului și a omului va fi înmuiată în epoca clasicilor, armonizată, lumea însăși va fi percepută ca fiind mai „cosmică” în natură Cu toate acestea, reinterpretată pe plan armonic, această antinomie este mereu prezentă și determină în mare măsură enorma energie internă care pătrunde în imaginea aparent impersonal armonioasă a statuilor grecești În același timp, alături de aceasta, ideea locului unei persoane în lumea înconjurătoare și semnificația estetică specială a conexiunii unei persoane cu mediul din când în când, și destul de clar, s-a manifestat o altă latură a problemei - legătura unei persoane cu mediul cotidian, înțeles în concretetatea lui firească Într-un anumit stadiu al dezvoltării artei antice, acest moment și-a cerut o reflecție proprie, cel puțin parțial estetică Desigur, în epoca arhaicului și parțial în perioada clasicilor timpurii și maturi, imaginea omului a apărut în principal într-o formă mitologică, exprimând cea mai universală calitățile grase ale principiului uman în viață sau întruchiparea unor evenimente mitice, în sensul cel mai general exprimând aspectele cele mai esențiale ale ființei sau unei persoane Adevăratele „forme particulare” de înfățișare a naturii, a lumii, nu l-au confruntat pe artist ca pe o sarcină pe care și-a realizat-o Dar ca însuși adevăratul eroizat, de la înfruntarea și „opusul” lumii, așa cum a fost în cursuri arhaice, trece la acțiune, începe să se miște, interacționează cu alte personaje, caracterul imaginii artistice, fără a-și pierde universalitatea semnificație, devine progresiv mai specific Acele atribute, acele obiecte care concretizează tipul general, caracterul general al acțiunii unei persoane, devin din ce în ce mai importante Acestea sunt deja elemente ale unui mediu specific, obiectiv, cotidian și natural Ele sunt arătate în măsura în care fac parte din acțiunea plastică a omului Așa este tridentul în mâinile lui Poseidon, așa este discul în mâinile aruncatorului de discuri, așa sunt flautele aruncate între Atena și Marsyas Treptat , este nevoie de o reamintire plastică, dar este o reamintire a locului de acțiune, a mediului, al cărui scop nu este atât de a transmite poezia mediului în sine sau concretitatea lui naturală cotidiană , ci dorința pentru a clarifica atât sensul mișcării figurilor statuare, cât și situația intriga Acesta este rolul atributiv al pietricelelor de mare sub picioarele korsului care o primesc pe Afrodita născută din mare; astfel sunt paturile de banchet, bolurile și instrumentele muzicale din scenele de banchet atât ale pictorului de vase, cât și ale pictorului din Poseidonia Dar, din moment ce principalul nu sunt sensurile giratorii de zi cu zi, ci semnificația rituală și simbolico-poetică a obiectului, nu simțim zgârcenia, aș dori să spun - zgârcenia estetică oportună - a tuturor acestor atribute Cu toate acestea, arta mai departe se străduiește să stăpânească concretizarea vieții reale, a activității reale a omului; cu cât concentrarea eroică a conștiinței estetice asupra măreției omului însuși slăbește , cu cât ne apropiem de clasicii târzii și de îmbătrânirea culturii artistice a polisului, cu atât această problemă devine mai complexă Deja în secolul al V-lea î Hr e pictura în vază arată interes pentru o astfel de imagine a vieții oamenilor, în care detaliile activităților lor cotidiene sunt purtătoarea unui anumit conținut artistic poetic Astfel, de exemplu, o vază datând din prima jumătate a acestui secol, înfățișând un atelier de olar, unde un interes sporit pentru condițiile activității umane reflectă importanța tot mai mare a atributelor individuale care dobândesc o valoare picturală independentă , și nu subordonate rigid acțiunea umană; astfel sunt cuptoarele de ceramică, vazele pregătite etc , etc Această tendință, însă, nu se dezvoltă în perioada clasicilor maturi La sfârşitul secolului al V-lea şi în secolul al IV-lea î Hr e atenția sporită acordată laturii intim-personale și concret cotidiene a activității umane duce la „încețoșarea” vechii forme plastice clare, la apariția unor elemente ale unui peisaj real, mediului cotidian care nu se poate forma încă într-un nou concept de lume , dar cu fragmentele lor pline de vitalitate naturală distrugând integritatea clară a artei clasice În această perioadă de tranziție devine deosebit de clară neputința relativă în transferul mediului natural, deoarece introducerea de noi elemente în vechiul sistem artistic, distrugându-l, nu duce încă la crearea unui nou concept artistic complet Dar în secolul al VI- lea și aproape pe tot parcursul secolului al V-lea, de regulă, o asemenea dualitate a limbajului artistic, cu cea mai rară excepție, nu se face simțită În pictură, una dintre aceste excepții este pictura de pe interiorul capacului sicriului, care a dat numele descoperirii în sine - „The Diver's Tomb” Înfățișează un tânăr gol care se scufundă de la o anumită înălțime în mare, indicat de un verzui umflat ciudat pentru a informa despre locul acțiunii, aproape ca un singur copac sau ramură în epoca lui Shakespeare simboliza pădurea pe scenă În acest caz, a fost necesar să se înfățișeze un scafandru sărind în apă, adică să vorbească despre mediu care există în afara unei persoane Faptul că avem de-a face cu natura ne este comunicat cu ajutorul a doi arbori care îndeplinesc simultan o funcție decorativă Dar era și necesar să se arate unde s-a repezit scafandru - însăși umiditatea mării, însăși culoarea ei Limbajul picturii - sistemul de culori, spațialitatea culorii - a oferit acestei oportunități speciale; pictura în sine „a cerut” maestrului implementare cel puțin parțială Prin urmare, scafandrul zboară în direcția unei mase verzui, ondulate de-a lungul conturului Prin ondulația sa, amintește de valurile mării, iar cu culoarea verzuie, amintește de umbra apei mării În același timp, curbiliniaritatea conturului sugerează oarecum , ocolind poate sarcina conștientă pe care și-a propus-o artistul, a rotunjimii convexe a orizontului mării În general, această „bucată de mare” rămâne în continuare prezentată destul de naiv și condiționat ca un „obiect”, de care nu s-a putut renunța pentru a face complotul siluetei și a trece la un ton mai vital asociativ și plastic roșcat Dar există o diferență fundamentală între pictura în vază cu figuri roșii și pictura mormântului: în tehnica figurilor roșii, în esență, se păstrează culoarea naturală a teracotei ars - maro-roșiatic sau maro-galben - contrastând cu un fundal negru Principiului „dualității” construcției culorii tehnicii figurilor roșii în pictură i se opune tocmai reprezentarea picturală a corpului uman pe fundalul deschis al peretelui, probabil pictat inițial în tonuri moi, ușor roz Nu mai puțin important este faptul că puținele culori pe care pictorul le folosește, în ciuda localității fiecărei pete de culoare, formează un sistem pictural-ritmic de relații cromatice fin dezvoltat Ei creează o anumită frază ritmică de culoare, iar acesta este unul dintre principiile esențiale care stau la baza limbajului artistic al picturii: construirea unei anumite combinații de culori și ritm, în consonanță cu o anumită stare emoțională Într-adevăr, culoarea picturii este plină de o solemnă reținută Frescuri de pe peretele de nord al „Mormântului Scafandrului ” Scafandru Partea dreaptă a picturii din tavan Ephebe cu un castron în mâini Tarquinia „Mormântul leoparzilor” O K î Hr e Euphronius Psiktor „Heteres care joacă kot-tab” O K î Hr e de inteles Desigur, culoarea albăstruie-verzuie a mării ocupă un loc cert și exact găsit în compoziția cromatică a întregului: este această culoare împlinitoare? nu doar un rol de informare, el se opune expresiv stăpânirii brune a unui tânăr care zboară în apă Aceasta este tocmai pictura, și nu grafica unei picturi de vază cu cifre roșii Cu toate acestea, destul de firească, inevitabilă pentru artist încă din Renaștere, ideea că, după ce a arătat marea și linia orizontului, este necesar să se arate albastrul cerului, în afară de albăstrui verzui al mării, până când aceasta apare în imaginația artistului antic În acest tablou, pentru prima dată, datorită trăsăturii excepționale a sarcinii, apar acele potențiale contradicții în înțelegerea relației unei persoane cu mediul real , care, în perioada de trecere de la clasicii târzii la elenism, distrug sistem complet al limbajului artistic al culturii polisului Revenind la problema expresivității picturale reale a culorii frescelor, trebuie remarcat că ar fi greșit să reducem diferența dintre pictura mormântului și pictura în vază doar la faptul că artistul folosește un pic mai mare cantitatea de culori În pictură au fost folosite culorile alb, maro-vișiniu, teracotă roșiatică mai deschisă , albastru, roz și negru Desigur, această paletă, în opinia unui artist modern, este foarte limitată Este caracteristic utilizării culorii în sine că fiecare suprafață de culoare, luată de la sine, are un caracter local Pictura mormântului diferă decisiv de pictura în vază , atât cu figuri negre, cât și cu figuri roșii În comparație cu pictorii picturii cu figuri negre , artistul care a pictat mormântul, precum și maeștrii picturii cu figuri roșii , renunță la festivitatea neagră convențională Motivul unei combinații de culori străbate întreaga compoziție - colorarea albastru pal și roz-roșu a cutiilor de banchet Aceeași culoare albastră, dar într-o tonalitate turcoaz mai rece și strălucitoare, fulgeră într-o mantie aruncată peste umerii unui dansator Moliciunea reținută a sunetului albastrului dobândește aici, parcă, un grad mai înalt al sunetului său de culoare, contrastant alături de silueta lejeră și instabilă a flautistului și de sonoritatea ușoară a ținutei albe a tânărului însoțind-o Culorile himațiilor creează, cu toată zgârcenia mijloacelor folosite în pictură, o compoziție cromatică foarte expresivă Pe cele trei loji din stânga, culoarea alternează astfel: himatia moale, auriu-măsliniu deschisă, a unui bărbat cu vasul întins, apoi himația brun-vișinie a unui tânăr pe al doilea pat și, în final, al treilea imaginea repetă din nou culoarea primei himații Cu toate acestea, simetria picturală a unei astfel de compoziții este întreruptă în mod deliberat de dungi în mișcare măsline închise, simbolizând jocul de pliuri pe ultima himation Pe peretele din dreapta, alternanța culorilor este mai dinamică decât în stânga Himația maro-aurie a primului grup este înlocuită cu alb în al doilea și se termină cu un cireș dens în al treilea Armonia complexă a impresiei coloristice generale compoziționale a întregului tablou este construită pe principiul dezvoltării dinamicii: o compoziție de culoare echilibrată în stânga și una mai „dinamică” în dreapta Echilibrul compoziției ambilor pereți pare a fi restabilit , capătă caracterul unei coerențe armonioase a diverselor tehnici compoziționale Într-o oarecare măsură, acest principiu este similar cu acel echilibru idiosincratic care există în metopa olimpică „Lupta lui Hercule cu taurul cretan”; mai multă marfă- Nu, dar și masa mai inertă a taurului este echilibrată de masa mai puțin grea, dar activă dinamic a corpului lui Hercule Respingerea echilibrului oglinzii, aparent, este tipică conștiinței artistice a clasicilor În acest caz, este de o importanță fundamentală ca acest principiu să fie rezolvat aici nu numai prin mijloace plastice, ci și prin mijloace picturale În ansamblu, Mormântul Scafandrului oferă o oportunitate prețioasă de a imagina în sfârșit locul artistic specific pe care pictura antică l-a ocupat în perioada clasicilor timpurii Culoarea este implicată activ în crearea atmosferei figurativ-emoționale a imaginii Această utilizare a culorii are o anumită analogie cu plasticitatea, care în arta antică combină claritatea cristalină a construcției volumelor corpului uman cu modularea subtilă a vieții sale plastice Desigur, unii spectatori vor acorda mai multă atenție sărăciei mijloacelor picturale ale unei astfel de picturi în comparație cu pictura „dezvoltată” din secolele XVII-XIX Cu toate acestea, metoda de pictură a maestrului antic nu poate fi numită cu adevărat primitivă Adevărul este că ea corespunde organic atât sarcinii artistice pe care maestrul și-a propus-o, cât și naturii generale a intereselor conștiinței antice S-a remarcat oarecum mai sus că înțelegerea omului, locul său în mediul înconjurător, ideea universalismului generalizat al imaginii artistice necesită acea claritate plastică, acea transparență muzicală a ritmului, care se concentrează asupra vieții corpului uman, care constituie farmecul artei antice Soluția la această problemă prin intermediul picturii în secolul al V-lea a fost găsită „optimă” Într-adevăr, scena simpozioanelor descrise în The Diver's Tomb este izbitoare prin noblețea artistică și integritatea figurativă Unitatea de formă și conținut, ca unul dintre principiile unei opere de artă perfecte, se realizează în pictura secolului al V-lea într-o măsură suficientă O altă întrebare este că, în limitele conștiinței artistice antice, posibilitățile potențiale ale picturii, ca formă de artă , nu sunt încă pe deplin dezvăluite Cu toate acestea, grecii au creat în felul lor un sistem de pictură armonios perfect Abia în epoca târzie, în special în perioada elenismului, și la Roma, are loc o schimbare în viziunea antică asupra lumii , limbajul artistic al artelor plastice se schimbă, apar modificări corespunzătoare în pictură Noua tendință către o percepție mai genero-lirică a mediului, înlocuirea concepției eroice a unei persoane cu una mai intima, trecerea treptată de la o percepție sintetică a lumii către una mai diferențiată dă naștere la o serie de schimbări în pictură Este suficient să comparăm eleganța rafinată a frescelor pompeiene cu peisajul lor relativ dezvoltat, cu percepția lor mai atmosferică a culorilor cu „Mormântul Scafandrului” pentru a simți calea enormă pe care pictura antică a parcurs-o în perioada post-clasică Pictura a devenit mai complexă, mai bogată, intonația sa figurativă mai lirică și mai rafinată Cu toate acestea, nedorind să reducă valoarea celor mai bune lucrări ale picturii pompeiane, trebuie totuși recunoscut că realizările sale considerabile au fost cumpărate cu prețul renunțării la forța monumentală și rigoarea poetică care caracterizează, după cum știm acum, pictura clasică Ideea, evident, este că noi succese în dezvoltarea posibilităților picturale cu adevărat realiste ale picturii în arta antică au fost realizate ca urmare a prăbușirii principiilor clasice ale artei, a reducerii patosului său social și eroico-umanist , de care suntem convinși de cursul general al evoluției ulterioare a picturii artei antice, pe care încă o putem imagina, pornind de la „Mormântul Scafandrului” ca punct de calcul și bazându-ne pe izvoare literare antice care s-au redus la noi, mai târziu, copiile antice, replici pictate în vază ale originale picturale, în special din secolul al IV-lea î Hr e„ şi pe originale individuale „Sculptură românească modernă” M L Neiman EDITORIAL recenzie a doctorului în istoria artei Mark Lazarevich Neiman ( - ) despre monografia lui I Svetlov Sculptura modernă românească este ultimul articol al unui cunoscut savant și critic sovietic, care a colaborat cu regularitate la jurnalul nostru Manifestând un interes puternic pentru viața artistică a țării, participând activ la discuția și dezvoltarea multor probleme creative ale artei sovietice, arta țărilor socialiste, M L Neiman a vorbit și a scris cu un entuziasm deosebit asupra problemelor sculpturii, în care a fost un specialist major și recunoscut Un loc important în moștenirea creativă a lui M L Neiman îl ocupă lucrările consacrate planului leninist de „propaganda monumentală” El a colectat și sistematizat o mare cantitate de material legat de implementarea acestui plan în opera sculptorilor sovietici, care a fost publicat parțial sub formă de articole în revista Art Monografia lui I Svetlov „Sculptura românească contemporană”, apărută după cartea sa despre sculptura maghiară modernă și premergătoare încheierii eseului despre sculptura poloneză, este una dintre verigile din lanțul de studii speciale întreprinse de acesta asupra sculpturii țărilor socialiste A vorbi despre cât de necesară și importantă este acest gen de cercetare pentru înțelegerea proceselor care determină natura culturii artistice a secolului XX, diversitatea și inconsecvența complexă a elementelor sale, ar însemna a dovedi evident Autorul, așa cum scrie el însuși despre aceasta, nu și-a propus să scrie istoria sculpturii românești, dar a reușit fără îndoială să surprindă și să identifice tendințele definitorii în dezvoltarea acesteia de la sfârșitul secolului al XIX-lea și de-a lungul I Svetlov Sculptură modernă românească, M , Arte plastice , femeile secolului XX, conturează drumul creator al mai multor generații de maeștri ai săi și urmăresc modul în care s-a dezvoltat școala realistă în artele plastice românești În același timp, o atenție deosebită este acordată problemelor sculpturii în România socialistă Deja în primul capitol, vorbind despre sculptura românească de la sfârșitul secolului al XIX-lea și despre lupta împotriva curentului academic oficial, autorul ne face cunoștință cu școala de arte plastice din București, care a educat mulți maeștri de seamă ai sculpturii naționale și unde îi întâlnim pentru prima dată pe nume ale unor maeștri remarcabili precum Dmitri Pachurea, Ion Zhalya, Cornel Medrea „În cadrul tendințelor dominante”, scrie Svetlov, „ apar tendințe esențial opuse acestora , astfel încât, după câteva decenii, se autoproclamă cu voce tare” (p ) Svetlov mai arată asupra schimbărilor enorme în abordarea artei după eliberarea României de fascism În anii puterii oamenilor, creativitatea sculptorilor români se dezvoltă într-un mod nou Autorul monografiei apreciază corect sensul a ceea ce se întâmplă atunci când spune că depășirea îngustimei breslei și îndepărtarea de la gusturile saloanelor burgheze, eliberarea artei de clasele conducătoare „a însemnat , în ultimă analiză, schimbări fundamentale în gândirea artistică” (p ) Ar trebui să aducem un omagiu principiilor inițiale ale studiului și metodologiei sale Sculptura României moderne este studiată în strânsă legătură cu tradițiile ei naționale, fundamentele populare și, în același timp, în interacțiune cu acele căutări creative, tendințe artistice care caracterizează procesul general de dezvoltare a sculpturii vest-europene Pe de altă parte, metodologia studiului a necesitat o comparație consistentă a trăsăturilor dezvoltării sculpturii moderne în România cu tendințele dezvoltării acesteia în alte țări socialiste Astfel, în cartea lui Svetlov, alături de problemele locale, sunt prezentate în mod constant problemele generale ale sculpturii secolului al XX-lea Autorul monografiei a avut temeiuri convingătoare pentru a lua în considerare dezvoltarea sculpturii românești pe fundal și în legătură cu experiența artistică a artelor plastice franceze de la sfârșitul secolului al XIX-lea, al cărei impact s-a simțit direct în țările din sud-est și Europa Centrală Referitor la această întrebare, Svetlov prezintă o serie de propuneri de natură fundamentală „În lumea sculpturii, scrie el, inițierea la descoperirile lui Rodin, Bourdelle, Mayol a însemnat atingerea unor culmi artistice Și invers, ignorarea lor, de regulă, a dus la îngustimea căutării, la rafinamentul stilului” (p ) Svetlov subliniază în mod repetat că școala franceză, în căutarea ei realistă, a fost cea care a dat un impuls puternic acelor schimbări progresive, de care mulți sculptori ai vremii nu puteau sta deoparte În România, alături de Brynkush, Pachurei, lecțiile de sculptură franceză de la începutul secolului al XX-lea au fost preluate direct de Zhalia, Khan, Medrea, iar mai târziu de sculptorii generațiilor următoare În același timp, autorul monografiei arată cât de profund și inspirator a fost pentru sculptura românească exemplul unor remarcabili maeștri sovietici, care și -au bazat opera pe experiența combinată a artei din diferite secole și popoare „Este suficient”, scrie Svetlov, „să ne amintim de Muncitoarea și Ferma Colectivă a lui Mukhina, unde o regândire vie a antichității și a barocului, experimentele monumentale ale lui Bourdelle și, desigur, realizările tinerei arte sovietice dă amploare aspirațiilor inovatoare ale artistului, dă naștere curajului în descrierea modernității” (p ) Cultura artistică a tinerelor țări socialiste nu poate ignora marea experiență a culturii artistice sovietice Drumul sculpturii românești , abordări ale rezolvării problemelor apărute în condițiile construcției socialiste , relevă o apropiere firească de experiența artei sovietice De exemplu, putem lua problema înfățișării oamenilor care lucrează „Reprezentarea artistică a unei noi societăți muncitoare în arta țărilor socialiste are cuceririle sale, dar și dificultățile sale Experiența sculpturii sovietice mărturisește dificultatea de a înțelege și afirma noul ” (p În anii , formarea metodei realismului socialist a avut loc în arta unui număr de sculptori sovietici Autorul cărții examinează cu atenție opera sculptorilor români asupra imaginii unui om muncitor, care a început intens în anii Constatând succesele din această operă, inovația ei fundamentală, în același timp el nu trece pe lângă acea abordare unilaterală și schematică a tematicii muncii, care s-a manifestat în practica artistică de atunci În legătură cu tema muncii, Svetlov urmărește căutarea personajelor convingătoare de viață care s-au desfășurat în sculptura românească de la mijlocul anilor și interesul crescând pentru problemele sociale Vorbim despre lucrările sculptorilor din diferite generații, de la venerabili până la cei foarte tineri Dar, în primul rând, este numit unul dintre cei mai mari maeștri ai sculpturii românești , Ion Irimescu, „pentru care tema muncii , o nouă atitudine față de muncă, personalitatea muncitorului a devenit, poate, cea mai importantă” (p ) Svetlov amintește că „ Vara de oțel” a lui Irimescu a fost comparată cândva cu „Martenovets” al sculptorului ungur Jozsef Piomodi Pentru arta ambelor țări, aceste lucrări aveau o semnificație programatică Autorul monografiei corelează lucrările sculptorilor români într-o serie de cazuri, după cum sa spus, cu lucrările sculptorilor din alte țări socialiste, relevând astfel legile fundamentale ale procesului artistic El subliniază că în „cele mai bune exemple de sculptură românească postbelică, trăsăturile percepției naționale s-au combinat în mod natural cu o înțelegere a proceselor conducătoare ale modernității” (pag ) Referindu-se la „Monumentul celor căzuți” din romanul lui G Wied, Svetlov îl pune la egalitate cu memorialele lui Kremer din RDG, Dunikovsky din Polonia, ansamblul Salaspils din Uniunea Sovietică și vede în autorul cărții monumentul un artist care aduce o contribuţie activă la vistieria experienţei socialiste artă monumentală Alcătuirea liberă a cărții permite autorului să ne concentreze atenția asupra operei maeștrilor individuali, și asupra principalelor probleme, precum și asupra fenomenelor individuale frapante ale artei românești Unul dintre aceste fenomene este complexul stațiunilor balneare de la Marea Neagră și, mai ales, stațiunea Mamaya, pe exemplul căreia Svetlov acutizează problemele dezvoltării artelor plastice decorative și determină rolul sculpturii moderne în modelarea mediului, care, după cum se știe, este una dintre cele mai relevante și complexe probleme creative din arta tuturor țărilor socialiste Monografia menționează căutările și rezultatele la care vin alte țări socialiste în acest domeniu — Ungaria, Polonia, Republica Democrată Germană și Uniunea Sovietică Svetlov s-a opus pe bună dreptate la tratarea sculpturii decorative ca pe o înfrumusețare și trage concluzii fundamental importante din practica sculptorilor români „Complexul din Mamaia a demonstrat clar că în socialism, sculptura din cele mai diverse genuri, inclusiv decorativă, acționează ca o artă de largă rezonanță publică” (p ) Svetlov demonstrează comunitatea sculpturii românești cu arta țărilor frățești ale socialismului în diverse aspecte, inclusiv sub aspectul tendințelor stilistice Realismul socialist, după cum se știe, îndreaptă artistul către bogăția multiplă a vieții reale a oamenilor care construiesc o nouă societate În acest apel, tradițiile vii din trecut, inclusiv experiența artei populare, nu pot fi uitate Tradiția populară, temele folclorice, formele de primitivitate artistică par a fi inseparabile de sculptura modernă românească Interesul crescut pentru arta populară, pentru primitivă se explică prin necesitatea de a afirma conștiința de sine națională și dorința de a elibera arta de clișeele academice, de raționalismul excesiv Svetlov are, desigur, dreptate când consideră că acest fenomen depășește cu mult granițele artelor plastice românești, caracteristice altor școli naționale, și sculpturii secolului XX în ansamblu Dar apelul la materialul folclor, la formele primitivului se transformă adesea în stilizare , iar aceasta este esența problemei, a cărei analiză, în cadrul monografiei, autorul dedică mult spațiu O analiză a materialului specific i-a permis lui Svetlov să arate că cel mai de încredere remediu împotriva stilizării este întotdeauna un simț acut al modernității, un grad înalt de responsabilitate creativă a unui realist socialist Deși tendințele primitivismului, cu toate nuanțele lor diverse, s-au răspândit, fragilitatea lor este din ce în ce mai resimțită Tendințele de stilizare eșuează pentru că „mișcarea vieții și artei moderne necesită o adâncire a mijloacelor de exprimare realistă, și nu îngustarea lor, sub orice formă ar apărea ea” (p ) Înalta apreciere generală a multor maeștri ai sculpturii românești nu îl împiedică pe Svetlov să ia în considerare critic fenomenele modernismului în opera lor El critică în egală măsură atât teoria, cât și practica modernismului , al cărui impact a fost atât de vizibil în trecut și este simțit încă în prezent Drumul creator al sculptorului, evoluția sa - fie că este vorba de Pachuri, Irimescu, Medrp sau reprezentanți ai generațiilor mijlocii și tinere - se dezvăluie cu toate contradicțiile lor, în toată complexitatea Figurile maeștrilor sculpturii românești sunt înfățișate în carte nu static, nu plat, ci se îndreaptă către noi cu una sau alta fațetă, apar parcă sub diferite forme creative, așa cum o cere o analiză istorică specifică și o neprejudecată abordare Svetlov analizează cu o atenție deosebită evoluția complexă a unuia dintre sculptorii de seamă ai României, Konstantin Brancus, cunoscut în Europa sub numele de Brâncuși Multă vreme, teoria și practica „formei plastice pure”, renunțarea nu numai la problemele sociale, ci și la frumusețea vie a lumii, a fost asociată mult timp cu opera lui Brâncuš Nu există nicio îndoială că arta acestui maestru este profund contradictorie și multe din ea sunt inacceptabile pentru cultura socialistă Dar autorul monografiei se opune pe bună dreptate la evaluarea ei fără echivoc Pe baza concluziilor la care au ajuns recent istoricii de artă români, Svetlov subliniază legătura organică dintre curentul viu al creativității lui Brâncuș și arta populară Cultura sa plastică bogată, înțelegerea originală a formei moderne, căutarea unei noi sinteze artistice, cu alte cuvinte, toate acele componente ale operei sale care explică interesul pentru arta sa, încercările de a continua căile pe care le-a trasat în sculptura modernă românească sunt remarcat În același timp, Svetlov vede în mod rezonabil un pericol serios în apologetica operei sale: „Prea adesea, punctul de plecare în căutările moderne nu este „viul” Brynkush, care, într-un anumit aspect, a aprofundat înțelegerea omului, a vieții, a naturii , dar Brynkus , care a ajuns la schematismul abstract Aceasta își lasă amprenta asupra atitudinii sculptorilor români moderni față de arta populară, care se limitează adesea la urmărirea formală și absolutizarea necritică (p ) Cele de mai sus se aplică în primul rând și în cea mai mare măsură muncii tinerilor El notează în mod corect că opera tinerilor sculptori români, neferiți de influențele tendințelor moderniste, este plină de contradicții, deși în același timp își demonstrează atitudinea activă față de fenomenele sociale, capacitatea de a-și îmbogăți viziunea asupra vieții reale, și în multe cazuri găsiți soluții convingătoare Autorul monografiei subliniază că „spre deosebire de experimentele superficiale cărora unii tineri artiști își subordonează creativitatea, cei mai chibzuiți tineri manifestă o atitudine serioasă față de sarcinile artei plastice, o conștientizare a rolului acesteia în viața modernă” (p ) Lucrările nu tuturor sculptorilor numiți de Svetlov pentru a-și confirma gândirea pot fi considerate destul de convingătoare , dar numele lui A Vasilescu, M Spetaru, I Kasarjan, G Apostu în acest context nu ridică îndoieli În viitor, Svetlov își imaginează sculptura românească mult mai adânc decât pătrunderea în diversitatea infinită a realității El crede că soarta sa viitoare depinde „dacă se creează o atmosferă în genul monumental și de șevalet care se opune abstracționismului, creației de forme goale și contribuie la îndeplinirea funcției sale de către artă în noua societate” (p ) Și suntem, desigur, de acord cu autorul monografiei când, terminându-și cartea, spune că cele mai mari victorii ale sculpturii românești, care se dezvoltă în condiții sociale noi, au fost câștigate pe calea realismului Recenzie străină Ungaria Andras Koche Opera sculptorului român Andras Kos, maghiar de naștere , face obiectul unui articol de Gyula Kovacs, notat pe paginile revistei Muveset , nr , Andras Kosh, care a creat o serie de sculpturi din lemn și piatră , și-a arătat pentru prima dată lucrările la o expoziție generală de lucrări ale tinerilor artiști în în orașul Kolozhvar Din , sculpturile lui András Koš sunt expuse permanent la expoziții de artă ale unor maeștri ai artei socialiste din România Predă istoria artei , conduce catedra de scenografie, iar din lucrează la Școala Superioară de Arte Plastice Ion Andreescu Andras Kosh a fost distins cu premiul I al Uniunii Artiștilor Artiștilor din România În sculpturile lui Kosh se simte influența artelor plastice gotice , reminiscențe ale căutărilor lui Barlach și tradițiile artei populare maghiare și românești Lemnul și piatra din mâinile acestui maestru devin un material spiritualizat Kosh știe să transmită un zâmbet blând - o sculptură din gips „Femei ”; bucuria maternității - compoziția „Mama cu copil”; afirmația de viață a naturii este compoziția „Soarele”, sculptată din lemn de ulm și nuc , „Floare”, sculptată din stejar Desene animate ale lui Tibor Kajan Dacă numele caricaturistului maghiar Tibor Kayan este tradus în rusă , va suna ca Tibor Echidny Artistul, de parcă numele însuși i-ar fi dictat-o, și-a asumat responsabilitatea de a critica neajunsurile Claritatea , ironia fac caricaturile lui unic originale Intonația severă, uneori furioasă a desenelor sale se adresează birocraților, hackilor — tuturor celor care împiedică dezvoltarea societății socialiste Eleganța și un înalt nivel intelectual caracterizează opera caricaturistului „Da, Tibor Kayan este un caricaturist gânditor El nu numai că observă neajunsurile vieții noastre, dar, de asemenea, ca un satiric ascuțit, pentru a ne atrage atenția asupra acestor neajunsuri, le exagerează, le exagerează ”, scrie Lajos Lozhka într-un articol publicat în revista Muveset Sculpturi de Kapman Nemeth Nu departe de Budapesta , în orășelul Fot, locuiește un artist, profesor de prelucrare a lemnului, restaurator șef al Muzeului de Arte Frumoase, Kalman Nemeth Este cunoscut și ca sculptor, în opera căruia se manifestă cu mare forță tradiția populară Nemet sculptează figuri mici, portrete, reliefuri din tei , le acoperă cu picturi policrome Sculptorul cunoaște foarte bine lemnul A găsit trăsături speciale, a văzut legătura dintre condițiile geografice și speciile de arbori Deși Kalman Neget a absolvit facultatea și a primit o educație ca artist- profesor la Școala Superioară de Arte Plastice, el se consideră autodidact în diverse domenii ale cunoașterii Aparent, acest lucru se explică prin dragostea lui Nemeth pentru arta populară În tradiția sculpturii populare în lemn, a sculptat portrete ale marilor maeștri ai artei mondiale: Leonardo da Vinci, Michelangelo și Dürer Trebuie spus despre marile merite ale artistului în domeniul muncii muzeale Aproape fără excepție, sculpturile din lemn, vechile reliefuri ale artelor vizuale maghiare - din Evul Mediu până în prezent , expuse în muzeele din Ungaria - se păstrează datorită lucrării de restaurare neprețuite a lui Kalkan Nemeth L Kezdi Schiță de decor (Ungaria) A Kosh Apatsai Lemn (Ungaria) T Kayan Ilustrație (Ungaria) A Farar Maternitate (Cehoslovacia) Artist-șef al Ecranului TV Maghiar Lorant Kezdi Lorant Kezdi a fost la un moment dat primul dintre cei care și-au conectat soarta cu un nou tip de artă - televiziunea Prima cortină a fost opera lui „Am fost atras de inovație, de posibilitățile necunoscute ale genului de televiziune Am văzut fantezie în această lucrare și până acum nu am fost dezamăgit de speranțele mele ”, spune artista El vorbește despre modul în care chiar și cele mai obișnuite emisiuni zilnice, precum știrile zilei, sunt de mare interes pentru artist La urma urmei, privitorul este atent la tot ceea ce este vizibil pe ecran, chiar și la imaginile constante de fundal ale știrilor sau mesajelor din centrul hidrometeorologic Responsabilitatea artistului de ecran crește nu numai cu volumul sarcinilor, ci și cu nivelul artei televiziunii în sine „Performanțe, inclusiv filme de televiziune, programe literare și artistice multiseriale - totul necesită o soluție artistică În TV, sunt multe camere care privesc acțiunea , iar scenograful trebuie să creeze un spectacol ale cărui detalii importante sunt afișate în fața camerelor în mișcare constantă ”, spune Laurent Kezdi În opinia sa, artistul de televiziune are ocazia să se dezvolte atât pe calea tradițională, cât și pe calea noilor cercetări tehnice Una dintre astfel de inovații în viitor Laurent Kezdy consideră peisajul electronic Bulgaria Expoziție „Acuarelă sovietică” La noiembrie , în capitala Bulgariei a fost deschisă solemn expoziția „Sovietic I ak varel” Vorbind în ziua deschiderii, Svetlin Rusev , președintele Uniunii Artiștilor Bulgari , a declarat : „Expoziția „ Acuarela sovietică” nu numai că continuă și completează înțelegerea noastră despre arta profundă și umană, ci deschide și noi aspecte ale acestei arte, relativ nefamiliar şi deci şi mai valoros Artiștii din aproape toate republicile Uniunii, de diverse naționalități, stiluri, limbaj plastic, sunt uniți prin acea metodă creativă, care poate accepta și admite în artă doar adevărul despre om Nu există o dovadă mai bună a principiilor acestei metode decât bogăția și diversitatea acestei expoziții, unde personalul și individul sunt refractate în unicitatea naționalului, iar naționalul este adus la forța, profunzimea și amploarea artei sovietice În deschiderea expoziției „Acuarela sovietică” în ajunul celei de-a -a aniversări a Marii Revoluții Socialiste din Octombrie, le mulțumim sincer prietenilor și colegilor noștri sovietici pentru darul extrem de artistic și uman din octombrie ” Despre tânărul artist Dimitar Buyukliysky Urmând tradiția consacrată, revista Izkustvo publică constant materiale care acoperă munca tinerilor artiști Astfel, în numărul din august a anului trecut a apărut un articol al lui Volya Dragomiretska despre Dimitar Buyukliysky Începutul lucrării sale datează de la sfârșitul anilor ' În - au apărut pânze de dimensiuni reduse , care demonstrează claritatea stilului grafic al artistului și a culorii locale Acestea sunt în mare parte naturi și peisaje Structura plastică a pânzelor lui Buyuklisky s-a schimbat la începutul anilor : siluetele colorate ale figurilor au căpătat o formă monolitică și generalizată Buyukliysky este interesat de construcțiile spațiale complexe, în care se disting ecouri ale artei clasice din trecut, în special ale Renașterii Tradițiile patrimoniului și percepția contemporană a lumii de către artist sunt reflectate într-un ciclu de lucrări dedicat sportului „Atleții”, „ Jucători de hochei”, „Jucători de baschet ” arată eforturile maestrului, străduindu-se să transmită dinamica rapidă a jocurilor sportive pe pânză Fight Pencil Pen Kristo Kovachevsky a publicat un articol în revista Izkustvo despre o expoziție de caricaturi a lui Karandash, cel mai mare maestru bulgar al satirei politice Pixul lui piercing a străpuns de mai multe ori dușmanii libertății și progresului Pasiunea jurnalistică , luptatoare neobosită împotriva militanților în căutarea răzbunării, militariștilor, neofasciștilor au determinat încă de la început patosul civic al operei artistului Arta sa combativă , impregnată de spirit de optimism, este legată de cele mai bune tradiții ale satirei revoluționare sovietice , cu străduința ei pentru un tip caracteristic Peisaje și naturi moarte de Nikolai Dabov În una din sălile de expoziţie din Sofia a fost expusă o expoziţie de lucrări ale pictorului din Pleven Nikolay Dabov Numele său a apărut în arta bulgară în anii ' Dabov a studiat pictura murală la Academia de Artă din Sofia, dar mai târziu a preferat pictura de șevalet Din fire , Dabov este un colorist care percepe culoarea cu mare emotivitate Pictează cu lovituri suculente, formând o textură densă a pânzei Combinațiile lui preferate sunt tonurile ocru, albastru, verde și roz Sunt tipice pentru o serie de peisaje și naturi moarte, cum ar fi „motivul maghiar”, „iarna rusească” Motive de rodopsina în opera lui Mihail Karapaunov „Gama tematică a operei sale a fost mult timp determinată de motivele Rhodope ”, scrie Biser Prakhova în articolul „Prima expoziție a lucrărilor lui Mihail Karapaunov ”, publicat în revista Izkustvo ( , nr ) Această orientare a intereselor artistului a fost conturată în urmă cu două decenii, când la începutul anilor prima generație postbelică de tineri maeștri ai artei plastice bulgare, căreia îi aparținea Karapaunov , a intrat în viața artistică a tinerei republici de atunci De-a lungul timpului, imaginile femeilor modeste Rhodope, peisajele Rhodopilor au devenit motive constante în opera artistului „Femeia Rhodope”, „Păstorul Rhodope”, „Ce cântec Rhodope” sunt amintite de tipurile populare Karapaunov știe să surprindă pe pânză aspectul deosebit al pe-v Benes Peisaj Ulei (Cehoslovacia) I Weiner-Kral Guernica (Protest) Ulei (Cehoslovacia) D Buyuklpiskip Jucători de baschet (Bulgaria) Creion Caricatură (Bulgaria) ţăranii dopa A reușit cu o forță deosebită imaginile bărbaților reprezentați în tabloul „În tavernă” Peisajele lirice ale ținutului rodopic sunt avântate cu farmecul unic al vieții rurale de zi cu zi Peisajele africane expuse la expoziție oferă o idee despre călătoriile în străinătate ale lui Karapaunov Cehoslovacia Tradiții mereu vii revoluționare și progresiste în artele plastice contemporane din Cehoslovacia fac obiectul unui articol amplu și detaliat al cunoscutei critici Maria Vesely, publicat în numărul următor al revistei Vitvarni Zhivot În ea, autorul oferă o analiză detaliată a muncii multor artiști celebri ai republicii, a căror activitate este asociată cu tradițiile progresiste din anii - Temele proletare , imaginile omului muncitor , cele care au modelat arta contemporană a Republicii Cehe și Slovaciei, au luat naștere și s-au impus chiar în primii ani ai existenței republicii burgheze de atunci Dar tocmai esența anti-burgheză a mișcării progresiste a determinat direcția creativității umaniste și revoluționare a celor mai buni artiști ai vremii Moștenirea lor a pus bazele artei cehoslovace moderne Valul revoluționar care a zguduit întreaga lume la acea vreme, victoria Marii Revoluții Socialiste din Octombrie, apoi zilele scurte, dar glorioase ale existenței Republicii Sovietice Ungare și a Republicii Slovace - aceasta este tema principală a maeștrilor avansați Proletarul, țăranul au devenit eroii multor pânze, afișe și foi grafice O mare și interesantă moștenire ne-a lăsat-o celebrul artist slovac Imre Weiner-Kral Ciclul său din Bratislava este dedicat vieții orașului, muncitorilor, atmosferei sale proletare Astfel sunt „Strada Bratislava”, „După muncă”, „ Rom de seară” Artiștii progresiști au răspuns cu căldură nu numai la principalele evenimente din țara lor, ci și la acele cataclisme mondiale care au zguduit globul Deci, de exemplu, I Weiner-Kral a creat tabloul „Guernica ” - un document impresionant și acuzator de mare putere artistică Tema eternă a realizării Tema eliberării, tema isprăvii militare realizate de poporul sovietic în cauza câștigării libertății pentru țările frățești, continuă să entuziasmeze și să inspire artiștii Cehoslovaciei În toate muzeele metropolitane , galerii, săli de expoziție au fost expuse lucrări ale artiștilor contemporani cehoslovaci , care s-au pregătit cu grijă pentru aceasta Fructele creativității inspirate a pictorilor și graficienilor, sculptorilor, maeștrilor artei populare și designului constituie o uriașă moștenire a anului aniversar Anul Victoriei a determinat nivelul, direcția și gama de subiecte ale artelor plastice ale țării frățești, artiștii și-au demonstrat loialitatea față de realism Expozițiile aniversare au fost alcătuite din lucrări din ultimii doi ani Mulți dintre ei au răspuns direct și direct la tema aniversării, aducând telespectatorii la zilele glorioase și eroice ale anului , de exemplu, „ Drumul Eliberării ” K Drexler, ciclul de picturi „Eliberarea” de K Ssuchka , sculptura „ Partizan” de J Malejovsky, portretul lui Jan Palenka de J Bartoszcz și multe altele O parte semnificativă a exponatelor a povestit despre viața modernă a țării , a spus despre oamenii zilelor noastre, de exemplu , „Ziua pașnică” de J Kostka, „Așteptând trenul prieteniei” de E Legotskaya, peisaj de V Beneš, etc Expoziția „Familia noastră, copiii noștri” Expoziția dedicată vieții familiei moderne a fost organizată de Ministerul Culturii din Republica Slovacă, Uniunea Femeilor Slovace și Comisia de Stat pentru Afaceri Populației Subiectele legate de problemele căsătoriei, familiei, copiilor, au atras interesul multor artiști , graficieni, sculptori Majoritatea lucrărilor au fost de înaltă natură civică, depășind cu mult tema domestică îngustă remarcat faptul că această expoziție a prezentat lucrări ale artiștilor din generațiile mijlocii și tinere, pasionați de rezolvarea subiectului, întruchipând artistic gânduri despre viața contemporanilor lor, despre bucuriile și grijile lor, despre ceea ce îi înconjoară pe oameni în viața lor de zi cu zi Lucrările prezentate în expoziție pot fi împărțite în două grupe Unul dintre ei este dedicat temei maternității , celălalt este viața copiilor, lumea lor strălucitoare Intriga mamei și copilului , care există în arta mondială din timpuri imemoriale, este interpretată de artiști cehoslovaci cu o dragoste deosebită Exemplul lucrării sculptorului Vladimir Farar „Maternitatea ” arată o tendință clară a maeștrilor cehoslovaci moderni de a întruchipa teme profund simbolice într-o manieră realistă Fiecare lucrare prezentată în cadrul expoziției demonstrează în mod clar viața calmă și fericită a oamenilor din Cehoslovacia de astăzi RDG Femeia și societatea Muzeul de Stat Schwerin a găzduit o expoziție interesantă de artă contemporană sub deviza „Femeie și societate” A adunat peste două sute de lucrări de pictură, grafică și sculptură Ek a sponsorizat opera femeilor artiste: Su Sannas Kandt-Horn, Ursuly Mathourer, Edpt Dettman, Doris Kahane și alții Piesa centrală a expoziției a fost ocupată de trei picturi, inclusiv Christina ( ) de Volkner Stelzmann, care înfățișează un tip tipic de tânără din zilele noastre Artistul a reușit să transmită forță de caracter, încredere , activitate spirituală Mai blând și mai liric o înfățișează pe contemporana noastră Hannelore Neumann în pictura „ Fata din fotoliu” ( ) Un număr mare de lucrări au fost dedicate activităților femeilor în societate și în familie Artistul Harald Metzke Picturile lui Harald Metzke au câștigat o popularitate considerabilă în RDG Sfârșitul anilor - începutul anilor marchează perioada de glorie a lucrării lui Harald Metzke În acest Laizer (Tanzania) Muzica Kant (GDR) X Metzke Pregătire industrială (GDR) Picturi rupestre din Arabia Saudită (GDR) X Neumann Fata din scaun (GDR) perioada el devine unul dintre artiștii de frunte ai republicii Printre portretele recente se numără „ Fata la ușă”, „ Portret auto cu soția lui”, unde un joc subtil de culori sporește caracterizarea în profunzime a imaginilor Acum Metzke lucrează mult în domeniul peisajului Pictează pânze poetice ale suburbiilor Berlinului, umplându-le cu mișcările maselor umane, cu efectele pitorești ale unei furtuni care se apropie Revista Bildende Kunst despre cele mai vechi imagini din Arabia Saudită expediție arheologică internațională care lucrează în regiunile muntoase Azir și Rub al-Khali din sudul Arabiei Saudite a descoperit sculpturi antice în stâncă Ele sunt studiate și descrise în monografia lui Emanuel Anati, care este descrisă în paginile numărului de noiembrie al revistei „Bildende Kunst ” pentru Anati împarte sculpturile în stâncă în patru grupe aparținând unor perioade diferite Cele mai vechi datează de la sfârșitul celui de-al treilea - începutul celui de-al doilea mileniu î Hr Acestea sunt scene de vânătoare de capre de munte Desenele sunt sculptate pe stâncă într-un relief plat , contururile moi marchează figurile bărbaților și femeilor Arta Tanzaniei în RDG Un mare succes a avut loc în august-septembrie în cadrul expoziției Berlin Television Center de lucrări de artă și meșteșuguri din Tanzania Atenția vizitatorilor a fost atrasă în primul rând de operele de artă aplicată realizate din fildeș, abanos, metal și sidef Colecția de țesături imprimate a trezit un viu interes Este de remarcat faptul că alături de arta aplicată, artele plastice tinere ale republicii au fost larg reprezentate la expoziție Noua realitate a Tanzaniei a fost povestită vizitatorilor prin guașe și acuarele, precum Femeile în educație a lui Levira și Criza uleiului a lui Raza Motivele tradiționale ale artei tanzaniene sunt întruchipate în linogravurile din Malaba Una dintre lucrările centrale ale expoziției a fost pictura lui Laizer „Muzician” Republica Cuba Despre legătura viitorilor artiști cu viața țării Școala Națională de Arte este numită în Cuba forja talentelor, deoarece din zidurile ei ies artiști profesioniști, artiști și muzicieni Printre cele cinci departamente ale școlii, situate în suburbia Havana din Cubanacan, există și un departament de arte plastice Viitorii artiști sunt pregătiți în profesie timp de opt ani Dreptul de a susține examenul pentru Școala Națională de Artă aparține elevilor care au primit studii medii incomplete în școlile de artă provinciale subliniază revista „Cuba” , pregătirea cuprinzătoare a artiștilor la Școala Națională de Arte înseamnă îmbinarea studiului cu munca Studenții din ultimul an sunt trimiși să practice în orașele și orașele țării Participând la lucrările agricole, ei proiectează școli secundare și primare, creează portrete ale eroilor muncii și desenează imagini ale colegilor lor Astfel, elevii Școlii Naționale de Arte simt o legătură puternică cu viața țării El a creat toate condițiile pentru a participa fructuos la dezvoltarea artei socialiste din Cuba Talent în slujba poporului Horacio Rodriguez este unul dintre graficienii cubanezi a cărui operă este foarte populară în Republică Activitățile caricaturistului și ilustratorului au început la sfârșitul anilor ai secolului XX, marcând , așa cum subliniază ziarul Granma, o nouă etapă în dezvoltarea caricaturii cubaneze În anii , desenele sale de pe paginile publicațiilor progresiste au devenit „ un instrument de persuasiune și critică ” în mâinile unui detașament de luptă de oameni muncitori Cuba Mai târziu, Horacio Rodriguez s-a dedicat în întregime caricaturii politice : a expus existența natura „războiului rece” impus lumii de imperialiști, atrocitățile regimurilor fasciste din unele țări din America Latină Niciunul dintre fenomenele vieții politice din acei ani nu a scăpat privirii artistului El le-a evaluat pe fiecare din punctul de vedere al unui luptător pentru progres, libertate și dreptate Cu multă simpatie, mândrie și dragoste, Horacio Rodriguez a portretizat oamenii muncitori, avangarda lucrătoare a Cubei Această latură a operei artistului a fost dezvăluită cel mai pe deplin după victoria revoluției cubaneze Horacio Rodriguez, fără ezitare, și-a pus talentul în slujba oamenilor care construiesc socialismul Desenele sale ascuțite apăreau adesea în paginile ziarelor cubaneze Polonia Anul decisiv al planului cincinal din afiș Anul trecut, revista Sugestie a acordat o mare atenție afișelor politice legate de ultimul, decisiv an al planului cincinal Un articol al redactorului-șef al revistei, Petr Prochko, publicat într-unul dintre numere, se numește „La începutul anului ” Articolul discută domenii specifice de activitate de propagandă la întreprinderile care și-au stabilit ca scop implementarea timpurie a planului cincinal în onoarea celui de-al VII-lea Congres al PUWP, finalizarea cu succes a anului decisiv al planului cincinal în toate respectă Articolul este ilustrat prin modele de poster Dintre acestea se remarcă monumental ca caracter și apropiat ca simbolism figurativ de opera lui Tadeusz Trepkowski, proiectul de afiș de Jozef Yurchyshyn „Pentru finala victorioasă a planului de ani” Afișe pentru Anul Internațional al Femeii Anul , care trecuse drept Anul Internațional al Femeii, s-a reflectat direct în paginile revistei Sugestie Stefan Pantak a prezentat cititorilor principalele etape ale desfășurării diferitelor evenimente legate de Anul Internațional al Femeii în Polonia Interesante sunt modelele de poster care însoțesc articolul lui Pantak, în special cele realizate de Józef Povrožnik Se disting prin forma lor originală, iar culoarea deschisă le oferă o stare de spirit veselă C Sikora de ani de la semnarea Pactului de la Varșovia Medalie {Polonia) Y Yurchishyn Poster (Polonia) Y Povrozhnik Poster (Polonia) USMIEGH KOB ETY ZALEZY OD SIEVIE Așa este, în special, proiectul de afiș „Zâmbetul unei femei depinde de tine”, unde pe un fundal alb o lovitură albastră desenează ușor și liber o inimă din care crește o floare Expoziția „ de ani de la Victoria asupra fascismului” dintre numerele sale din , revista Stuka a publicat un articol al cunoscutului critic Marek Yavorsky despre expoziția de artă aniversară „ de ani de la victoria asupra fascismului” Autorul scrie că temele patriotice, istorice și de luptă au tradiții lungi și demne în artele plastice poloneze Yavorsky consideră că, în general, toți meșterii care au participat la expoziție pot fi împărțiți condiționat în două grupuri: unul îi include pe cei care aparțin generației militare, celălalt include tineri care nu au cunoscut niciodată războiul Autorul evidențiază lucrările acelor artiști a căror opera a absorbit răsturnările anilor de război, ale căror lucrări sunt marcate de adevăr aspru, dar sincer Printre ei se numără pictori atât de cunoscuți precum Ludwik Matseng, Stanis lav Zhultovskip, Wieslaw Garbolinsky Al doilea grup include tineri graficieni care folosesc dovezi documentare din anii trecuți: fotografii vechi etc pentru a crea o nouă imagine vizuală Acestea sunt foile grafice de Maria Okhanovich, Ryszard Marian Ovczarek, Maciej Milevsky și alții Cea mai interesantă, potrivit autorului, a fost secțiunea de sculptură și medalii din cadrul expoziției Au fost expuse lucrări de Gustav Zemla , Alfons Karna, Edmund Majkowski, medalii de Stanisław Sikora și Jozef Stasiński Tema luptei de eliberare și apărarea patriei a devenit una dintre cele mai importante în opera maeștrilor artei poloneze contemporane Încheind articolul, Yavorsky, vorbind despre popularitatea uriașă a temei armatei în mediul artistic al Poloniei, menționează expoziția „ Armata poloneză în sculptura populară ”, expusă la Varșovia , unde de lucrări plastice realizate în ceramică și sculptate din lemn viata artistica Uniunea Sovietică decembrie , ianuarie Titlu onorific Printr-un decret al Prezidiului Sovietului Suprem al URSS din ianuarie , Kochar Yervand Semenovich a primit titlul onorific de Artist al Poporului al URSS pentru marile realizări în dezvoltarea artelor plastice sovietice Secretariatul Comun al Sindicatelor Artiștilor URSS și Republica Populară Mongolă - decembrie, Moscova a găzduit o întâlnire comună a secretarilor Uniunii Artiștilor din URSS și Republica Populară Mongolă Întâlnirea a avut loc în zile semnificative de pregătire pentru două evenimente istorice — al -lea Congres al PCUS și al -lea Congres al Partidului Revoluționar Popular Mongol Problema rolului tot mai mare al artei în viața spirituală a societății socialiste a fost discutată în detaliu Cuvântări de întâmpinare au fost ținute de N A Ponomarev, președintele Consiliului de administrație al Uniunii Artiștilor din URSS și N Tsultem, președintele Uniunii Artiștilor din MPR Rapoartele au fost făcute de către secretarul Consiliului Uniunii Artiștilor din URSS V M Zimenko și președintele Consiliului Uniunii Artiștilor din MPR N Tsultem Printre vorbitori s-au numărat artiști mongoli și sovietici și arta Vedei B Gombosuren, D Sandagdorzh, B Dorzhkhand, K S Kravchenko, V A Afanasiev, V F Shcheblanov, L V Shepelev, Yu I Nekhoroshev La întâlnire a fost prezent primul secretar al Uniunii Artiștilor din URSS T T Salakhov , secretari ai Consiliului de Administrație Yu K Korolev, L I Karateev, V V Goryainov După aceea, a fost convenit un proiect de plan de cooperare culturală între URSS și MPR pentru - Printre cei prezenți au fost tovarășul Ch Khunzhav, consilier al ambasadei Republicii Populare Mongole la Moscova, și tovarășul OT Ivanov, ofițer responsabil al departamentului de cultură al Comitetului Central al PCUS Primul secretariat comun al Sindicatelor a fost o demonstrație a unității complete de opinii și principii creative în munca artiștilor și criticilor din MPR și URSS Jaromir Yindra la Moscova ianuarie la Moscova, în Sala de expoziții a Uniunii Artiștilor din URSS (Str Gorkogo, ), a fost deschisă o expoziție de lucrări ale pictorului în vârstă de de ani din Cehoslovacia Jaromir Ypndra Expoziția a cuprins de lucrări realizate de artist în perioada până în prezent Primele lucrări ale lui J Jindra, care a călătorit mult în acești ani (a fost în Belgia, Italia, Franța, a locuit la Viena), au fost scrise sub o oarecare influență a cubismului, deși artistul nu a rupt niciodată de arta realistă De interes sunt picturi din perioada sa timpurie, cum ar fi Harvest in Sumava, Rhythm of Sumava, Modern Venus etc Pânzele Still Life on the Window, Still Life with a Ball etc aparțin anilor Copii și scaune”, „ Pauza școlară”, plină de sentiment sincer și poezie Y Yindra este un pictor vesel; lucrările sale sunt scrise în culori pure, strălucitoare și sunt majore în atitudine Un loc special în opera sa îl ocupă lucrările interpretate în orașele din Anglia, Franța și Polonia la scurt timp după război Au o semnificație nu numai artistică , ci și documentară : ele înfățișează distrugerea teribilă cauzată de război În mai , Jindra a început să scrie pe străzile din Praga un mare ciclu de lucrări, dedicat orașului său natal Artistul continuă să lucreze la această serie până în prezent Privitorul pare să călătorească prin oraș, făcând cunoștință cu monumentele sale de arhitectură și clădirile noi, străzile confortabile ale orașului vechi și piețele largi ale celui nou Expoziție internațională de desene pentru copii Pe decembrie, Academia de Arte din URSS a deschis Expoziția internațională de desene pentru copii „Văd lumea”, organizată la inițiativa Comitetului Central Komsomol și a ziarului Pionerskaya Pravda Din de lucrări trimise la concurs, expoziția a cuprins de desene ale copiilor din de țări În cadrul expoziției, aici a funcționat un atelier de artă pentru copii , unde tinerii vizitatori ai expoziției au putut studia, precum și un club de discuții, unde au fost organizate întâlniri pentru copii cu scriitori, artiști, artiști și jurnaliști Pictori realiști finlandezi în sălile Academiei de Arte a URSS (str Kropotkinskaya, ) a fost deschisă o expoziție de lucrări ale artiștilor realiști finlandezi contemporani A prezentat aproximativ de lucrări de pictură, sculptură și grafică create de maeștri din diferite generații Schimbul de expoziții de artă între URSS și Finlanda a devenit de multă tradiție: o expoziție similară a avut loc în Uniunea Sovietică în Această expoziție a făcut posibil să vedem natura și viața Finlandei, astăzi a țării Suomi Expoziția a prezentat lucrările celebrului sculptor finlandez V Aaltonen, membru de onoare al Academiei de Arte din URSS, precum și lucrările unui alt sculptor finlandez, R Heino, actualul președinte al Societății Artiștilor Finlandezi și invitatul nostru in Moscova Interesul publicului a fost trezit de micile plastice de gen, de exemplu, lucrări precum „Comerciantul ambulant” de H Konttinen, „Doamna de curățenie” a lui A Loukhisto, „ Copilul adormit” de A Sipilyainen și altele remarcă pânzele de peisaj care surprinde frumusețea unică a naturii finlandeze Reținute în culoare , acuarelele lui A Kanerva transmit adevăratul spirit al naturii nordice - nemărginirea și puterea sa severă Artistul I Tarmo a prezentat un triptic sub titlul general Coastal Railway to Parikkala Picturile vii ale lui K Yulhee, dedicate eroicului popor vietnamez , mărturisesc apelul direct al artiștilor finlandezi la tema politică De interes sunt lucrările de portret ale lui L Räikkonen, N Hyuttinen și alții Moscova La aniversarea sculptorului decembrie la Muzeul Central al lui V I Lenin a deschis o expoziție de lucrări ale Eroului Muncii Socialiste, membru titular al Academiei de Arte URSS, laureat al Premiilor Lenin și de Stat al URSS Nikolai Vasilyevich Tomsky Numele acestui sculptor remarcabil este asociat în primul rând cu întruchiparea în artele plastice sovietice a imaginii liderului proletariatului mondial, Vladimir Ilici Lenin Expoziția a fost deschisă într-o zi semnificativă pentru artist - împlinirea a de ani de la nașterea sa și de ani de activitate creativă Alături de portretele lui V I Lenin, în cadrul expoziției au fost prezentate modele de monumente ale lui S M Kirov și Mareșalul I D Chernyakhovsky Pe standuri mari cu fotografii se puteau vedea monumentul lui V I Lenin din Berlin, S M Kirov din Leningrad, M V Lomonosov și N V Gogol din Moscova și multe alte monumente ridicate în orașele țării noastre și în străinătate NV Tomsky, prin opera sa, aduce o mare contribuție la dezvoltarea artei realismului socialist, la întărirea prestigiului internațional al artelor plastice sovietice Artiști pe șantierele planului cincinal ianuarie, la Sala de expoziții a Uniunii Artiștilor din RSFSR (ul Usievich, ) a deschis o expoziție de lucrări ale artiștilor din Federația Rusă, care au vizitat construcția CHE Sayano-Shushenskaya și Kuban, ca parte a activității creative grupuri Artiștii au reflectat munca și viața oamenilor, precum și natura acestor locuri În lucrările artiștilor A Devyatkin ( Krasnodar ) , A Elmanov ( Sverdlovsk ), V Kotin ( Ivanovo ) , Z Smekhov ( Moscova ) și alții s-au putut vedea portrete ale muncitorilor industriali Artistul din Saratov V Gaiduk a prezentat expoziției acuarela „On Loading Timber”, iar Y Kirichenko din Maykop în lucrarea sa „Morning Bazaar” a transmis foarte viu atmosfera bazarul sudic plin de viață Atenția publicului a fost atrasă de lucrări precum „În noapte” de D Arsenin, pasteluri de T Gorba și desene în creion de V Baryshnikov Sunt reușite patru desene de S Nikireev, realizate cu creioane colorate , formând un fel de serie, fiecare foaie susținută în propria cheie coloristică Îmi amintesc, de asemenea, o serie de desene în creion de V Kubarev „Se construiește centrala hidroelectrică Sayano-Shushenskaya” și foi de gen de N Bogorodskaya („Pe ringul de dans ”, „Anul Nou în Siberia”) * onorat al RSFSR, artistul grafic din Moscova P N Pinkisevich este un colaborator regulat al revistei Ogonek Cu toate acestea, la expoziția personală a lucrărilor sale, care a fost deschisă pe ianuarie la Casa Uniunii Artiștilor din URSS de pe Bulevardul Gogolevsky, desenele de reviste au constituit doar o mică parte a expoziției Aproximativ de ilustrații de carte au prezentat spectatorului P Pinkisevich ca un excelent maestru al graficii de carte , un adevărat coautor al diverși scriitori - ruși, sovietici, străini În timpul carierei sale de aproape de ani , care a început după frontul în Studioul Artiștilor Militari numit după M B Grekov, artistul a realizat mai mult de o mie de desene și ilustrații * În ianuarie, în Sala de expoziții a Uniunii Artiștilor din RSFSR (ul Usievich, ) a fost lansată o expoziție de lucrări ale artistului Sverdlovsk - ilustratorul Vitaly Volovich În seriale mari de șevalet care înfățișează lumea reală sau semi-fantastică a Evului Mediu, o epopee antică sau o legendă romantică, se simte o anumită atitudine a artistului față de cel înfățișat , poziția sa morală Invincibilitatea spiritului uman, lumea frumuseții și a iubirii, parcă, se opun cruzimii și anti-umanității De interes sunt tripticul bazat pe introducerile poetice la piesa lui B Brecht „Frica și disperarea celui de-al treilea Imperiu”, litografiile pentru „Tristan și Isolda ”, ilustrații pentru lucrările lui Shakespeare În ultimul timp , artistul a apelat adesea la tehnica gravurii: a realizat o serie de foi pe scene de circ; ele reflectă cu adevărat și viu atmosfera vieții circului cu clovnii, acrobații, antrenorii , jonglerii Laureați ai Premiului de Stat al RSFSR pentru În domeniul artelor plastice , Premiul de Stat I Repin pentru a fost acordat artiștilor E I Zverkov, V A Safronov, sculptorului N V Tomsky și unui grup de artiști care au creat mostre de țesături de înaltă calitate pentru producția de masă în întreprinderile cu stil tehnologic din Ivanovo regiune Leningrad tapiserii rusești Așa se numea expoziția care s-a deschis în decembrie în sălile Muzeului Rus, care a prezentat cele mai bune exemple de țesut artistic de către meșterele de la Fabrica de Tapiserii din Sankt Petersburg Exponatele au fost colectate din colecțiile Ermitaj, palate suburbane și fonduri ale Muzeului Rus Interesul publicului a fost atras de tapiseria antică „Bătălia de la Poltava”, reînviată de eforturile restauratorilor cu experiență Expunerea tapiseriilor a fost completată cu succes de mobilier din aceeași perioadă și vaze decorative elegante La de ani de la Rossi Această dată a fost dedicată o expoziție în foaierul Teatrului Ermitaj, care a vorbit publicului despre talentul versatil al „ italianului rus”, care și-a găsit a doua casă în Rusia Desene și acuarele ale diverșilor artiști, prezentate în expoziție, au surprins creațiile nemuritoare ale lui Rossi - ansambluri arhitecturale, clădiri individuale, interioare Pe ele se vedeau palatele Elagin și Pavlovsk, clădirile Muzeului Rus, ansamblul Pieței Palatului, strada Rossi Expoziția a inclus și lucrări ale maeștrilor ruși realizate după desenele lui Rossi : seturi de mobilier, jasp și vaze de cristal I Ypndra Shu ti ava ritm V Heino Profesorul Unto Pusa L Räikkonen Fata cu parul roscat O Viiri dupa-amiaza de ianuarie P Pinkisevici Ilustrație pentru romanul lui V Șișkov „Pugaciev” V Volovici Ilustrație pentru „Othello” V Volovici Ilustrație pentru „Tristan și Isolda” V Kotin Portul Docker Novorossiysk La de ani de la răscoala din decembrie În decembrie, la Chita, în Palatul Pionierilor din oraș, a fost lansată o expoziție regională de lucrări ale artiștilor din Transbaikal, dedicată aniversării a de ani de la răscoala decembristă Fiecare artist în felul său a înțeles și a transmis acest eveniment Tema revoltei decembriste, viața lor în muncă silnică și în așezare sunt expuse în principal în portretele de grup ale artiștilor N Domașenko - „Pe Piața Senatului ”, „Înmormântarea lui Muravyova”, L Gimova - „În anchetă " , "Prițesa Volkonskaya" Tema decembriștilor din tripticul lui V Rachinsky este rezolvată în mod interesant Sculptorul E Druzhinina și-a dedicat sculpturile soțiilor decembriștilor Expoziția expoziției a inclus și lucrări care reflectă ziua noastră actuală Artiștii A Kolchanov și R Tsymbalo și-au dedicat lucrările imaginii unui reprezentant al clasei muncitoare , contemporanul nostru În expoziție sunt și multe lucrări de peisaj Acestea includ lucrări de V Pinigin, V Forov, M Artamonov și L Novitsky V Kalașnikov și-a dedicat pânza temei războiului civil din Transbaikalia * în holurile Galeriei de pictură Novosibirsk : pictură, grafică, arte decorative și aplicate Pânzele lui G Chernukha și Inogamov au familiarizat publicul cu viața republicii frățești, iar lucrările lui L Ryabtsev sunt dedicate eliberării femeilor uzbece („ Baby rebellion”, „Likbez”) Lucrările lui Ch Akhmarov, R Charyev, R Akhmedov și alții au atras atenția Artistul K Basharov a prezentat la expoziție o serie de linogravuri sub titlul general „ Jocuri naționale uzbece ” Covoare uzbece, sculptură în lemn, goană au fost prezentate pe scară largă la expoziție * Pe decembrie, în Galeria de Artă Chuvash a fost deschisă o expoziție de artă rusă (pictură, sculptură) din secolele XVIII- XX din colecția Muzeului Rus Expoziția a început cu lucrări ale unor portretiști remarcabili ai secolului al XVIII- lea - F Rokotov, D Levitsky, V Borovikovsky , F Shubin, M Kozlovsky, K Rastrelli Arta primei jumătăți a secolului al XIX-lea a fost reprezentată de pânzele lui V Tropinin, A Venetsianov, F Alekseev, F Matveev * În holurile Galeriei Regionale de Artă Tyumen a fost prezentată expoziția „Întotdeauna la pază”, dedicată muncii poliției sovietice Lucrările lui G Barilkis, V Kalnin, A Troiansky , V Ovcharov, B Poromov, M Zakharov și alții au avut succes la vizitatori În secțiunea de grafică au fost memorate foile lui G Busygin, E Kobelev, M Reutova Covorul „Fiery Generations” de G Gubin și compoziția ajurata din fildeș de mamut de V Rusaev „Ofițerul de poliție districtual din Yamal” au atras atenția * La Barnaul, în Muzeul Regional de Artă Altai , a fost prezentată o expoziție de portrete rusești din fondurile muzeului Interesul vizitatorilor a fost atras de portretele grafice ale secolului al XVIII -lea - începutul secolului al XIX-lea Printre aceștia se numără portretele amiralului V Ya Chichagov, G R Derzhavin , G I Shelikhov, M M Kheraskov și alte figuri marcante ale acelei epoci Portretul rusesc al secolului al XIX-lea a fost reprezentat de lucrările lui V Tropinin, I Argunov, K Makovsky , P Chistyakov și P Trubetskoy Secțiunea dedicată începutului secolelor XIX-XX s-a dovedit a fi un succes la expoziție: au fost prezentate lucrări de V Serov, N Ulyanov, K Somov Secțiunea sovietică a expoziției a prezentat lucrări ale artiștilor din Moscova , Leningrad și Altai Ucraina de ani de la V I Kasiyan ianuarie a marcat de ani de la nașterea lui Vasily Ilici Kasiyan, un remarcabil artist și teoretician sovietic, personalitate publică, Erou al Muncii Socialiste, Artist al Poporului al URSS, laureat al Premiului de Stat al RSS Ucrainei numit după I T G Shevchenko, membru titular al Academiei de Arte a URSS, profesor , adjunct al Sovietului Suprem al RSS Ucrainei artelor vizuale sovietice ucrainene , în special a artei grafice , sunt strâns legate de opera lui Kasiyan Lucrările lui Kasian sunt marcate de trăsături de cetățenie înaltă, triumful principiilor spiritului de partid și naționalității Este autorul cercetărilor fundamentale despre istoria graficii ucrainene pre-revoluționare și sovietice , design de carte, artă decorativă populară Lucrând din ca profesor în instituțiile de învățământ superior din republică, Kasiyan a crescut mai multe generații de artiști grafici celebri și artiști poster Pe ianuarie, la Kiev, la Muzeul de Stat al Artelor Plastice Ucrainene, a fost deschisă o expoziție cu lucrările lui Kasiyan La vernisajul expoziției au participat ministrul culturii al RSS Ucrainei O K Romanovsky, președintele Consiliului Uniunii Artiștilor din Ucraina V Z Boroday, viceconsulul Cehoslovaciei Jan Prigants, precum și angajați responsabili ai generalului consulate ale țărilor socialiste la Kiev Plenul Consiliului Uniunii Artiștilor din Ucraina În perioada - februarie, la Kiev a avut loc lucrările plenului Consiliului de administrație al Uniunii Artiștilor din Ucraina Plenul a discutat problema „Artistul și planul cincinal”, a aprobat planul de lucru al Uniunii Artiștilor din Ucraina pentru Președintele Uniunii Artiștilor din Ucraina, V Z Boroday, a făcut un raport în plen Raportul a analizat procesele care au avut loc în artele plastice ucrainene în perioada - , a conturat planuri pentru cel de-al zecelea plan cincinal Vorbitorul a remarcat că în ultimii ani legătura dintre artiști și viața colectivelor de muncă a fost întărită considerabil, rolul creativității artistice în educația comunistă a poporului sovietic și dezvoltarea ulterioară a culturii socialiste a crescut Dezbaterea asupra raportului a fost făcută de artiștii și arta lui Veda V Sizakov, A Skoblikov , S Grigoriev, A Danchenko, P Govdya, T Yablonskaya, M Belsky, ministru adjunct al culturii al Ucrainei SSR O S Cernobrivtsev, Președintele Prezidiului Societății Ucrainene de Prietenie și Relații Culturale cu Țările Străine M Orlyk V S Drobyazko, șef adjunct al Departamentului de Cultură al Comitetului Central al Partidului Comunist din Ucraina, a participat la lucrările plenului * , la Kremenchug a fost deschisă o expoziție de picturi de Natalia Vladimirovna Yuzefovici Yuzefovich este absolventă a Institutului de Artă de Stat din Harkov , pe care a absolvit-o în Ea a creat o serie de picturi interesante de gen, portrete, peisaje și naturi moarte Lucrări „Vara” ( ), „Pink poppies” ( ), „ Cele mai bune case ale lui Bukowpny” ( portretul de grup al lui M Vakalyuk, M Vygnan, M Zagari, M Krishchuk) ( ), „ Visele mamei”( ), „Tractorist din Iuriampol” ( ) și altele au fost expuse la expoziții de artă republicane și regionale Expoziția a cuprins lucrări din diferiți ani * La Kiev, la Muzeul de Artă Rusă, în ianuarie, o expoziție de lucrări ale Artistului Poporului din URSS, membru cu drepturi depline al Academiei de Arte a URSS, laureat al Premiului de Stat al URSS E A Kibrik , dedicată celui de-al -lea aniversarea nașterii sale și de ani de activitate creativă În expoziție au fost incluse aproximativ de lucrări de grafică și pictură Ziarul Pravda Ukrainy nota că vizitatorii au acordat o atenție deosebită lucrărilor dedicate marelui Lenin, luptei revoluționare a clasei muncitoare din țara noastră Ilustratorul Kibrik a fost prezentat la expoziție cu numeroase ilustrații la lucrările lui Gogol, Pușkin, N Ostrovsky, Rolland, S Coster Peisajele și portretele unor artiști sovietici proeminenți au ocupat un loc important în expoziție Artistul poporului al URSS S Grigoriev, președintele Consiliului Uniunii Artiștilor din Ucraina, artistul poporului al RSS Ucrainei V Boroday, lucrător de artă onorat al RSS Ucrainei A Danchenko a luat cuvântul la vernisajul expoziției din ianuarie L-au primit cu căldură pe Kibrik, care a venit la vernisajul expoziției lucrărilor sale Bielorusia * Publicul din Belarus a sărbătorit cea de-a -a aniversare a celebrului sculptor belarus, Artistul Poporului din Belarus, laureat al Premiului de Stat al BSSR Andrei Onufrievich Bembel Toate activitățile sale creative, sociale și pedagogice cu multiple fațete este indisolubil legată de formarea și dezvoltarea artelor plastice ale Belarusiei sovietice Lucrările lui Bembel precum monumentul Movila Gloriei de lângă Minsk, reliefurile monumentale din Casa Guvernului BSSR, dedicate mișcării omenirii către comunism , o serie de monumente minunate , portrete de șevalet și compoziții care dezvăluie imaginea a lui V I Lenin, eroismul Marelui Război Patriotic și prezent Bem Bel, unul dintre creatorii complexului memorial Cetatea Brest, este un erou * La Minsk, la decembrie , a avut loc lucrările sesiunii plenare ordinare a Consiliului Uniunii Artiștilor din BSSR, participanții au ascultat și au discutat raportul secretarului executiv al Consiliului Uniunii Artiștilor din BSSR BSSR V I Versotsky „Despre rezultatele muncii Uniunii Artiștilor din Belarus în ” Plenul a aprobat planul de lucru al Uniunii pentru , a organizat o nouă admitere în Uniunea Creativă și a discutat o serie de probleme organizatorice * La Minsk, în sălile Uniunii Artiștilor din BSSR, în decembrie , a fost deschisă o expoziție de lucrări ale artiștilor belaruși „Din călătorii creative ” Pictori și graficieni care au vizitat clădiri noi , ferme colective și ferme de stat , întreprinderi industriale ale republicii, BAM în și-au exprimat impresiile în picturi, portrete, peisaje, schițe grafice, incluse în expoziție Au fost expuse peste de lucrări Printre acestea se numără picturi ale artiștilor celebri N Voronov, B Gomonova, I Rhea, C Lee Alături de maeștrii generației în vârstă și mijlocie, tinerii au luat parte activ la expoziție O serie de lucrări interesante au fost prezentate de N Ryzhikov, V Urodnich, A Marochkin, G Loiko, V Shnarevich și alții Majoritatea lucrărilor expoziției au fost realizate ca urmare a călătoriilor creative în regiunea Vitebsk * În decembrie , Muzeul de Artă de Stat al BSSR a deschis o expoziție republicană dedicată aniversării a de ani de la prima revoluție rusă A prezentat aproximativ de picturi,foi grafice, portrete sculpturale și compoziții, care dezvăluie măreția spiritului și abnegația a curajoșilor soldați ai revoluției , gloriind imaginea nemuritoare a conducătorului său - V I Atenția publicului a fost atrasă de picturile „Unanimitate” și „ Voluntari” de M Savitsky, „ Scânteia lui Lenin” M Danzig, „Există o astfel de petrecere” și „Cu Lenin” A Shibnev, „Belarus asta Pentru puterea sovieticilor” de N Voronov, serie grafică pentru poezia lui V Mayakovsky „V I Lenin B Sharangovich, „ Internațional” de I Kapelyan, ♦Across Lenin’s Places” de P Durchin, portrete sculpturale ale liderilor revoluției , realizate de Azgur , A Bembel, A Zaspitsky, A Glebov, V Akanko □ Pe ianuarie, la Galeria de Artă Bendery a avut loc o discuție despre o expoziție de lucrări de V Zazerskaya Artiști din Chișinău, Kiev, Odesa, Tiraspol au venit să discute despre expoziția lui Zazerskaya , precum și muncitori din întreprinderile Bendery, veterani de război și muncă și intelectualitatea orașului Arta Vedelor L Thoma a vorbit despre calea creativă a artistei , despre modul în care și-a creat lucrările La discuția expoziției au participat artiști din Kiev și Odesa : E Volobuev, V Tokarev, artiștii moldoveni G Zhankov, I Stepanov, M Burya, G Sainchuk, F Gamurari, un țesător al unei fabrici de confecții E Timchenko, artist al fabricii de mătase Bendery A Shirobokov, doctor A Varfolomeeva, cercetător galerie N Ponomareva, veterani ai Marelui Război Patriotic - M Kholmogorov, B Melnikov și alții Toți au remarcat lucrările care le-au atras atenția - „Povestea fiilor Moldovei”, „Tinerețea”, „Tânărul”, „Portretul lui Pavlusha”, lucrări din ultima perioadă: „Potop”, „ Paradisul Bakhcisa”, „În munți” și multe altele În concluzie , a vorbit V Zazerskaya, a răspuns la numeroase întrebări la care i s-a adresat și a vorbit despre planurile ei V Baryshnikov Shushenskoye A Kalinin Malurile Mării Sayan B Kostrov Portretul unui pescar V Casian Lenin și poporul V Casian Auto portret V Casian Copaci N Yuzefovici Mai este năvalnică K Azatyan Portretul unui pădurar M Amburtsumyan Uzbekistan De la la decembrie la Tașkent la Institutul de Studii de Artă care poartă numele Khamza de la Ministerul Culturii din RSS Uzbek, a avut loc o conferință privind studiul și restaurarea picturii monumentale din Asia Centrală pe o bază de loess și ganch și sculptură din lut A fost organizat de Laboratorul Central de Cercetări Științifice pentru Conservare și Restaurare a întregii uniuni al Ministerului Culturii al URSS, Institutul de Istoria Artei Khamza de la Ministerul Culturii din RSS Uzbekistan, Societatea pentru Protecția Monumentelor Istorice și Culturale din Uzbekistan și Institutul de Istorie care poartă numele Academia de Științe Donish a RSS Tadjik Potrivit raportului directorului laboratorului I Gorin „ Câteva probleme de actualitate ale studierii și conservării monumentelor de artă și cultură din Asia Centrală în stadiul actual” și douăzeci și șapte de co-rapoarte către artiști și oameni de știință - restauratori din Moscova , Leningrad, Kiev, Dușanbe, Samarkand, Tbilisi , Vilnius, a fost luată o decizie cuprinzătoare Acesta reflectă problemele extinderii atelierelor de restaurare și laboratoarelor muzeelor și institutelor de cercetare, instruirii restauratorilor , îmbunătățirii calității lucrărilor de restaurare etc Participanții la conferință au făcut o excursie la Samarkand și Bukhara În timpul conferinței , o expoziție de lucrări de sculptură, pictură, ceramică și alte lucrări de artă antică , găsite de Expediția de Cercetare Artă din Uzbekistan a Institutului de Studii de Artă, numită după A Khamza și restaurarea Laboratoarelor Raționale ale aceluiași Institut □ decembrie la Institutul de Artă a Cunoașterii Khamza a organizat un plen al Consiliului Societății pentru Protecția Monumentelor Istorice și Culturale din Uzbekistan, care a discutat problema proiectării , construirii și îmbunătățirii în continuare a protecției monumentelor de artă monumentală din republică Kârgâzstan Expoziția „Gloria muncii” La Frunze, la sfârșitul anului , a fost lansată acea mare expoziție republicană „Gloria Muncii” - un raport creativ al artiștilor din Kârgâzstan la XXV-a Congres al PCUS tematică a expoziției le-a cerut artiștilor kârgâzi o muncă intenționată , o perspectivă activă asupra vieții Expoziția s-a bazat pe picturi subiect-tematice Cele mai multe dintre ele au fost create de artiști din generația mai tânără Publicul a fost atras de picturile lui A Beishenov „Culegătorii de bumbac ”, A Voronin „Orașul albastru”, A Kamensky „Portretul unui doctor”, A Bekjanyan „Artistul și tabloul” Pânzele lui A Osmonov „Pescarii din Issyk-Kul”, A Ignatiev „Pe drumurile Kârgâzstanului”, S Torobekov „Semănătorii” și multe alte lucrări create în ultimii ani sunt impregnate de un simț luminos al lume Peisajul a ocupat un loc important la expoziție În seria grafică, artiștii și-au reflectat impresiile din cunoașterea noilor clădiri ale republicii Acestea sunt foi de T Herzen din seria „Lac de acumulare Kirov ”, V Gladkov din seria „Lac de acumulare Naiman ”, tripticul lui E Kuzovkin „Centrala hidroelectrică Toktogul este în construcție”, linogravare de A Miskorev „Orașul de lângă Munții” și multe alte foi Imaginile oamenilor care lucrează sunt create și în sculptură Georgia Gori a avut loc primul seminar de creație pentru tinerii artiști din Georgia , organizat de Comitetul Central al Komsomol din Georgia, Ministerul Culturii și Uniunea Artiștilor din Georgia Participanții la seminar au fost reprezentanți ai organizațiilor creative din Tbilisi, Adzharia, Abhazia, Osetia de Sud, Kutaisp și alte orașe Programul seminarului a cuprins lucrările a cinci secțiuni: pictură, sculptură , grafică, arte aplicate și istoria artei , precum și întâlniri cu muncitorii din regiunea Gori, cunoașterea colectivelor de întreprinderi industriale , ferme colective și ferme de stat S- au purtat discuții pe teme de actualitate ale artelor plastice legate de opera artiștilor din cel de -al zecelea plan cincinal Seminarul de la Gori a devenit un eveniment semnificativ în viața tineretului creator al republicii Armenia Expoziție dedicată celui de-al XXV-lea Congres al PCUS La sfârșitul anului , la Erevan a fost deschisă o expoziție de artă republicană dedicată celui de-al -lea Congres al PCUS Partea principală a expoziției a constat în lucrări care reflectă viața profesională a Armeniei Artiștii au arătat oameni de muncă, au ales teme apropiate de munca lor Astfel, era firesc ca L Kofkoyan să se îndrepte către viața satului fermei colective; a prezentat pentru expoziție picturile „După-amiază pe câmp”, „Fărbătoarea recoltei”, „Pauză” Pânzele lui A Melkonyan „ foarfece pentru covoare”, A Hovhannisyan „După o zi de lucru”, R Atayan „Recoltarea” au povestit despre oameni de muncă și diferite profesii Artiștii armeni au acordat o mare atenție genului portretului A fost prezentată o galerie semnificativă de portrete picturale și sculpturale ale muncitorilor, medicilor, oamenilor de știință, muncitorilor agricoli , lucrătorilor cu profesii creative V N Lazarev La februarie , la vârsta de de ani, Viktor Nikitich Lazarev, membru corespondent al Academiei de Științe a URSS, profesor, șef al Departamentului de Istoria artei străine a Facultății de Istorie a Universității din Moscova, un remarcabil om de știință sovietic , istoric de artă de renume mondial, a murit Victor Nikitich și-a dedicat de ani din viață artei cunoașterii, arătând prin activitatea sa un exemplu de devotament extraordinar pentru știință Zeci de cărți minunate, sute de articole au fost rodul cercetărilor sale științifice, marcate de o cunoaștere profundă a materialului și clarității pozițiilor ideologice Viktor Nikitich a fost un om de știință extrem de versatil „Istoria picturii bizantine”, care a primit recunoaștere mondială, a fost rezultatul multor ani de cercetare în domeniul artei bizantine Publicațiile dedicate mozaicurilor, frescelor și icoanelor antice rusești, Andrei Rublev și Feofan Grek, au adus o contribuție uriașă la studiul moștenirii culturale antice rusești Cărțile „Vechi maeștri italieni”, „Vechi maeștri europeni”, publicate în ultimii ani, lucrarea în trei volume „Originea Renașterii italiene”, a cărei ultima parte a finalizat-o omul de știință înainte de moartea sa, au rezumat numeroasele lui V N Lazarev ani de artă europeană V N Lazarev a dedicat multă energie pentru a lucra la Muzeul de Arte Frumoase A S Pușkin și mai ales mult - predare Timp de peste cincizeci de ani a fost asociat cu Universitatea din Moscova Mulți critici de artă proeminenți din Uniunea Sovietică și țările socialiste aparțin școlii științifice a lui V N Lazarev Remarcat de multe premii guvernamentale pentru munca sa îndelungată și fructuoasă, V N Lazarev a primit o largă recunoaștere în afara patriei noastre: a fost membru al multor academii străine Amintirea unui om de știință și profesor remarcabil, a unei persoane simpatice și amabile, va rămâne pentru totdeauna în inimile celor care l-au cunoscut pe Viktor Nikitich Lazarev Prezidiul Academiei de Științe a URSS, Ministerul Învățământului Superior și Secundar de specialitate al URSS Ministerul Culturii al URSS Academia de Arte a URSS, Departamentul de Istorie al Academiei de Științe a URSS, Universitatea de Stat din Moscova M V Lomonosov, Uniunea Artiștilor din URSS, Uniunea Artiștilor din RSFSR, Institutul de Istoria Artei al Ministerului Culturii al URSS Institutul de Cercetare în Teoria și Istoria Artelor Plastice al Academiei de Arte din URSS, Galeria de Stat Tretiakov, Muzeul de Stat de Arte Frumoase A S Pușkin, Muzeul de Artă Veche Rusă Andrei Rublev Consiliul științific al Academiei de Științe a URSS pentru istoria culturii mondiale Cărți noi Mihail Vasilyevich Nesterov este un celebru pictor sovietic rus , autorul unei galerii de imagini ale oamenilor de știință și artiști, care poate fi numită colectiv „Minute de inspirație” Include lucrări atât de cunoscute ale lui Nesterov precum „Portretul artistului V M Vasnetsov”, „Portretul artiștilor P D și A D Korin”, „ Portretul auto”, „Portretul sculptorului V I Mukhina”, „Portretul arhitectului onorat” al URSS A V Shchusev” și mulți alții A dezvălui o persoană prinsă de un impuls nu este o sarcină ușoară pentru un artist Nesterov a reușit să arate starea personajelor ca un proces fascinant, gândirea lor ca un dialog incitant în care privitorul este interlocutorul Eroul Vgo este un om-creator, al cărui talent este dat creației active Articolul introductiv despre artist a fost scris de istoricul de artă Yu Arsenyeva Albumul a fost publicat pe o copertă din celofan colorat Este conceput pentru o gamă largă de iubitori de artă și creativitate a lui M V Nesterov Alexander Nikolaevich Volkov este un maestru original, interesant Multă vreme, publicul nostru nu a știut prea multe despre ce făcuse Volkov Această monografie a lui M Zemskaya este oportună, îl reprezintă pe artist pentru prima dată cu suficient de completă Puteți urmări întregul drum de la experimentele și căutările inițiale până la picturile unui maestru mare și matur Culoarea din pictura lui trăiește la maxim Alexander Volkov a trăit o viață grozavă, complexă, creativă bogat și a lăsat o moștenire artistică minunată, care va intra, fără îndoială, în istoria artelor plastice sovietice, în istoria poporului uzbec Cartea este ilustrată cu de ilustrații în ton și color Printre ele: „Ceai”, „Mama”, „Bunicul și nepotul”, „Întoarcerea turmei”, „În arenă”, „Ceainăria orașului vechi ”, „Dansul”, „Ceainăria cu rodii” și altele Monografia este bine concepută, scrisă figurativ și poetic și este destinată unei game largi de cititori Cartea îl familiarizează pe cititor cu munca fascinantă și complexă a arheologilor, restauratorilor sovietici și a artei Vedelor, care au lucrat de multe decenii la studiul culturii și artei sciților, un popor străvechi care a locuit în nordul Negru Regiunea mării Istoria sciților este acoperită de legende Sciții au făcut călătorii lungi, au ajuns în Siria și Egipt, au făcut comerț cu orașele grecești din Crimeea și au răspândit realizările civilizației antice în Europa de Est Arta scitică este de mare interes Datorită muncii arheologilor sovietici, a devenit posibil să se determine originile artei sciților, să se identifice trăsăturile dezvoltării acesteia La sfârșitul anului , a avut loc la Moscova Conferința Unirii, dedicată problemelor asociate artei scitice Cititorul va găsi în carte o istorie populară a artei sciților, principalele probleme asociate cu cultura lor Cartea conține ilustrații color și de tonuri Pret p k Index ] * * * Dezvoltarea amplă și în creștere a artei monumentale pune în evidență o serie de aspecte creative și organizatorice 